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Denn das Wollsiegel garantiert alles, 
was Ihren Teppich schön erhält... 

Das Pol-Material: Reine Schur-Wolle. 
Das Mindestpolgewicht: je schwerer, je 
dichter ein Teppich, um so robuster ist er. 
Absolute Mottenechtheit. Dazuein „optimal 
reduzierter Restfettgehalt”: klingt furchtbar 
geheimnisvoll-macht aberihren Wollsiegel- 
elolle am tlattuleiilgtellleinwelztetiusteis tut 

Das alles wird weltweit und wissen- 


schaftlich exakt getestet und kontrolliert: 
Kontrollen vor der Produktion. Kontrollen 
während der Produktion. Und Kontrollkäufe 
luBaElel-/R 

Und wenn Sie dann im Laufe derJahre 
all die natürlichen Vorzüge Ihres Teppichs 
kennenlernen: naturelastisch, hochstrapa- 
zierfähig, schwer entflammbar, leicht 
zu pflegen, dauerhaft in den Farben. Und 
erleben, wie Ihr echter Wollsiegel-Teppich 


Das Wollsiegel* garantiert das Echte: Reine Schur-Wolle. 
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RUN, DIN 


Bezugsquellen 

nennt Ihnen gern: 
Teppichwerk Schaeffler KG, 
8522 Herzogenaurach, 

EN ET RT] 


„Atmosphäre schafft”. Und diese Behag- 
lichkeit spüren, dieses typische „Woll- 
Wohlgefühl” - so wie es eben 
IST e Wer: 1ielelfeisa -1Teist-1 a Kolssifelat:lell-ig 
NV SETeT ER E-TefelfeisiE-Te u 1-11 0 
BETT RWIERTTESICHRN EHER KITTS] 
ist: eine Teppich-Garantie, wie es auf 
der ganzen Welt keine verläßlichere gibt. 
Dieser Teppich heißt „Mexico”. 
Schaeffler macht ihn. 








* In über 100 Ländern der Welt 
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Pol: Reine Schur-Wolle 


Pure New Wooi Pile 
Velours Pure Laine Vierge 





BERICHTE 


Deutschland 





BERLIN 


Malerei aus Prag: 

Pathos der Wahrhaftigkeit 

Die Prager betonen gern, daß ihre Stadt, »die goldene«, im 
Herzen Europas liegt. Prag war stets ein Sammelort westeuro- 
päischer und spezifisch tschechischer Kulturströmungen: der 
Architektur, der Philosophie, der Literatur und der bildenden 
Kunst. Das kunsthistorische Wissen um die Prager Moderne 
frischte eine Berliner Ausstellung im Haus der Kunstbibliothek 
durch Anschauung auf: »Tschechische Malerei des 20. Jahrhun- 
derts«, 105 klug gewählte Bilder aus der Mittelböhmischen 
Galerie in Prag. 

Josef Capek, ein Bruder des berühmten Schriftstellers Karel 
Capek, repräsentiert hier den spezifisch tschechischen Expressio- 
nismus. Emil Filla, Vaclav Spala und Antonin Prochazka sind 
die großen Namen des Prager Kubismus, der dunkler und schwe- 
rer, manchmal auch härter erscheint als der französische. Von 
den Surrealisten berühren vor allem jene, die kurz vor dem 
Zweiten Weltkrieg arbeiteten. »Der 15. März 1939«, ein Bild von 
Hudecek, schildert einen Traum des Malers vor dem Tag der 
deutschen Okkupation. Während des Krieges waren drei Künst- 
lergruppen wichtig, die sich teils einer expressionistisch, teils 
einer surrealistisch gearteten malerischen »Geheimschrift« be- 
dienten. Das Engagement, das sie verschlüsselten, wird von den 
Betrachtern dieser Bilder — sie wurden nicht offiziell gezeigt — 
wohl verstanden worden sein. Vom Sozialistischen Realismus, 
der nach dem Krieg das Kunstleben lähmte, ist begreiflicher- 
weise kaum etwas zu sehen. Mitte der fünfziger Jahre setzten 
sich unabhängige Richtungen durch, die sich expressiv-abstrakt 
oder surreal-poetisch ausdrückten, erfüllt vom » Pathos der Wahr- 
haftigkeit«, das Jiri Kohoutek, der Direktor der Mittelböhmi- 
schen Galerie, als Kennzeichen der gesamten Prager Moderne 
nennt. 


In Ost-Berlin: 

sowjetische Agitationskunst 

In Berlin ist alles geteilt und gespalten, sogar die Kunstgeschich- 
te, und nicht nur die deutsche. Im Herbst ı967 sah man im 
Westen der Stadt die Retrospektive »Avantgarde Osteuropa 
1910—1930« und fand dort die abstrakten Tendenzen der vor- 
und frühsowjetischen Kunst hervorgehoben. Ein ganz anderes 
Bild vermittelte eine Ausstellung der »Neuen Berliner Galerie« 
am Marx-Engels-Platz in Ost-Berlin: » Agitations- und Massen- 
kunst aus den ersten Jahren der Sowjetmacht.« Die abstrakte 
Kunst ist hier dünn gesät. Sehr breit vorgestellt wird Majakow- 
ski, der Dichter, als elegant-primitiver Maler von »Rosta-Fen- 
stern«, von Agitationsbildern, die gelegentlich auf frisch-fröh- 
liche Weise Gewalttätigkeit preisen. Unvermeidlich in einer sol- 
chen Ausstellung: die pathetische Bildhauerin Vera Muchina 
und der Monumentalmaler Alexander Deineka. Besonderes In- 
teresse erregen anonyme oder so gut wie unbekannte Künstler, 
jene Maler etwa, die 1918 die Außenwände eines Literatur-In- 
struktionszuges mit heldischen und volkstümlichen Szenen be- 
deckten; so dampfte der Zug durchs Land. Scheu vor Pathos und 
Kitsch herrschte in dieser Agitations- und Massenkunst gerade 
nicht, und man muß es bemerken: Der Sozialistische Realismus, 
der später von Shdanow zur Staatskunst erhoben wurde, war 
keine Erfindung des Staates; er war volkstümlich vorgeformt. 


IV/2 





Wodurch die daraus entwickelte Parteimalerei der Stalin-Zeit 


allerdings auch nicht sympathischer wird. Jürgen Beckelmann 





DÜSSELDORF 


Rembrandts beste Radierungen 

Ob es möglich gewesen wäre, nur zum Zweck einer ersten 
deutschen Ausstellung anläßlich des 300. Todestags von Rem- 
brandt (am 4. Oktober) von deutschen Privatsammlern 70 der 
besten Radierungen von insgesamt rund 290 druckgraphischen 
Arbeiten des Holländers zu erhalten, bezweifelt auch das ver- 
anstaltende Haus ©. G.Boemer in Düsseldorf. Doch für ein 
Hommage ä Eduard Trautscholdt, der vor 50 Jahren in die da- 
mals Leipziger Kunsthandlung eintrat, für eine Ausstellungs- 
ehrung dieses bedeutenden Graphikkenners und Freundes der 
Sammler, blieben die Zusagen nicht aus. Was Boerner zusam- 
menbrachte, sind besonders charakteristische Arbeiten. Das 
»Hundertguldenblatt« — so genannt, weil Rembrandt für einen 
Abdruck angeblich 100 Gulden erhielt —, »Christus lehrend« 
und andere Radierungen machten Jesus wieder als den predi- 
genden, mit den Menschen fühlenden Rabbi aus dem Volk 
sichtbar. Zahlreiche, kirchlicher Dogmatik in manchem ferne, 
dem zeitgenössischen Empfinden aber nahe Bilder übersetzten 
das heilige Geschehen in ein gegenwärtig vorstellbares, das 
jedoch durch die Inszenierung mit den Mitteln von Licht und 
Dunkelwerten den Rang des Außergewöhnlichen behielt. Da ist 
das Lichtzelt über den »Drei Kreuzen«, 1653. Licht bildet das 
Tuch, mit dem Christus vom Kreuz genommen wird. Licht ver- 
weist die Ungläubigen ins Dunkel, es ergreift, es erleuchtet die 
Köpfe, es konzentriert den künstlerischen Ausdruck, es streichelt 
den Körper, es läßt Gewänder wie kostbares Geschmeide funkeln. 
In diesem Umfang erstmals in der Kunstgeschichte, verschmilzt 
das Helldunkel bei Rembrandt den Raum und die Dinge zum 
Ganzen; »Juden in der Synagoge«, zum Beispiel, zeigt den 
völligen Gleichklang von Mensch und Raum. Das Licht charak- 
terisiert, und es dient der künstlerischen Gesamtwirkung, wobei 
das hell Hervorgehobene nicht immer das inhaltlich Wichtige 
ist. Das Licht ist nicht naturalistisch; seine Quelle können wir 
häufig in einer geheimnisvollen seelischen oder himmlischen 
Kraft vermuten. 

In der Ausstellung war Rembrandts erstes eigentliches Nacht- 
stück, »Die Verkündigung an die Hirten«, 1634. Es fehlten 


Rembrandt van Rijn. 
Selbstbildnis 
zeichnend. 1648. 
Radierung 


nicht einige hervorragende Landschaften ab 1640. Nicht ver- 
gessen waren auch »Die große Löwenjagd« von 1641, Rem- 
brandts Abschied von der leidenschaftlich bewegten Komposition, 
und einige spätere Arbeiten voll dramatischer Spannung. Und 
natürlich, mehrere der besten Bildnisse und Selbstporträts fas- 
zinierten. In weit über hundert Werken hat Rembrandt seine 


eigenen Gesichtszüge studiert, womit er zugleich das Wesen 
anderer Menschen erforschen wollte. Der Betrachter erfuhr, was 
Wilhelm Hausenstein empfand: »Es ist nicht verlorene Zeit, 
sich dem ersten der modernen Künstler zuzuwenden.« 





HANNOVER 


Fenster zum Schönen der Welt 

Zu den Galerien, die sich um die deutsche bildende Kunst seit 
1918 besonders verdient gemacht haben, gehört die »Kunst- 
ausstellung Kühl« in Dresden. Sie hat sich wegbereitend um 
bedeutende Künstler aus dem sächsischen Raum gekümmert, 
um Hans Hartung, Dix, Felixmüller, Hegenbarth, Hans Theo 
Richter und andere. Heinrich Kühl (verstorben 1965) stand den 
»Enntarteten« zur Seite. Eine »Kunstausstellung Kühl« gibt es 





nun auch in Hannover. Ihr Inhaber ist der Bruder des Dresdner 
Galeristen, Christoph Kühl, und, eigenwillig wie alle Kühls, 
baut er sie auf in einer gewissen Distanz zu den meisten west- 
deutschen Unternehmen, die »moderne« Kunst vertreten. Seine 
letzte Ausstellung (bis 26. Februar) war Richard Seiffert-Watten- 
berg gewidmet, einem jener zurückhaltenden, die Möglich- 
keiten des Talents vernünftig nutzenden Spätimpressionisten, 
deren Werk oft stärker zu fesseln und beglücken vermag, als aus 
den paar kunstgeschichtlichen Hinweisen, die blieben, ge- 
schlossen werden kann. 1874 in Immendorf bei Braunschweig 
geboren, studierte er in Hamburg und München. Er wallfahrte 
dann nach Paris, von wo er insbesondere die lebenslange Liebe 
zu Cezanne heimbrachte. Ab 1909 war er in Hannover: Mit- 
begründer der Sezession, Konservator und Ausstellungsleiter 
des Kunstvereins. 1945 verstarb er im nahen Einbeck. Der Glanz 
seines Namens verblaßte bald. Seit rund ı5 Jahren gab es keine 
Einzelausstellung mit seinen Bildern mehr. Kühl zeigte 19 Ge- 
mälde und ı2 Aquarelle (Mitte der zwanziger bis vierziger 
Jahre) aus dem Besitz des Sohnes und des Hannoverschen 
Landesmuseums. Seiffert-Wattenberg malte sehr kultiviert, sehr 
still (aber nicht starr), mit sicherem Blick für eine ausgewogene 
Komposition, für weiche, warm »stimmende« Farbklänge. Der 
Maler hat den Weltausschnitt nicht naturalistisch übernommen, 
er hat ihn subjektiv verdeutlicht, verzaubert, verändert — ein 
hannoverscher Vorortteil ist eine »Straße zum Meer« gewor- 
den —; er hat dem nichtmenschlich Gegenständlichen mehr 
und mehr seine ursprüngliche Gewichtigkeit genommen und es 
um so gewichtiger für unser Empfinden gemacht. Die Objekte 
waren ihm Bild- und Stimmungselemente, kaum Mittel zu 
einer kräftigen realistischen Aussage. Diese Bildnisse, Stilleben, 
Blumenstücke, Landschaften, Stadtbilder, Interieurs sind frei 
von Unrast, von Angst, von Aggressivität: Sie wirken wie 
Fenster zu den gegensätzlich friedlichen, schönheitsreichen, be- 


glückenden Seiten der Welt. Herbert H. Wagner 








MÜNCHEN 
Die Künstlerfamilie Roth 


Im Übergang vom Winter zum Frühjahr bot das Münchner 
Kunstleben zahlreiche interessante kleine Ausstellungen aller 
neueren »Richtungen«. An alte Münchner Tradition erinnerte 
die Ausstellung der Künstlerfamilie Roth in der Galerie 


Schöninger. Hauptanlaß zu dieser Kollektivschau war der 


70. Geburtstag von Professor Toni Roth, Maler, Denkmalpfleger 
und Konservator. Zur gleichen Zeit gedachte man des 100. Ge- 
burtstags des Vaters Alois Roth, der ganz im Geiste der Münch- 
ner Landschaftsschule des 19. Jahrhunderts gemalt hat. Sieb- 
zehn Gemälde von ihm, Bildnisse, Interieurs, Landschaften und 
Stilleben, strahlten Erinnerungen und Abglanz an Maler wie 





Leibl und Schuch aus. Sein Gemälde eines oberbayrischen 
Bürgermeisters hat die Qualität großer Bildnismalerei des 
deutschen ı9. Jahrhunderts. Toni Roth verdankte seine ersten 
Unterweisungen dem Vater. Seine Laufbahn in der Denkmal- 
pflege führte ihn in alle Gegenden des bayrischen Schwabens. 
Die grundlegende Restaurierung und Konservierung des Domes 
von Augsburg gehört zu seinen verdienstvollsten Leistungen. 
Von Doerner übernahm er die Fortführung des grundlegenden 
Werkes über »Malmaterial und seine Verwendung im Bilde«, 
das bald in dreizehnter Auflage und fünf Sprachen erscheinen 
wird. Heute malt Toni Roth am liebsten phantasievolle Blumen- 
stilleben eigener Art, die sich immer mehr von der Realität ent- 
fernen. Auch des Bruders, des Bildhauers Karl Roth, wurde in 
der Münchner Ausstellung gedacht. Der vor zwei Jahren ver- 
storbene hochbegabte Medailleur hat in Jahrzehnten einen 
großen Schatz an Münzen und Medaillen hervorgebracht. Die 
bekanntesten sind das Fünfmarkstück mit der Adlerfibel des 
Germanischen Nationalmuseums, das zu den begehrtesten und 
teuersten Sammlermünzen der Bundesrepublik zählt, und das im 
Umlauf befindliche Zweimarkstück mit dem Kopfbildnis Max 
Plancks. Ungewöhnlich schöne Bildnismedaillen, die den be- 
rühmten deutschen Barockmedaillen nicht nachstehen, waren 
in vielen Vitrinen zu sehen. 


Karl Thylmann — 
ein ausdrucksstarker Graphiker 


sin schon längst dahingegangener ebenso stark graphisch be- 


gabter Künstler wurde durch die Bayerische Staatsbibliothek 
der Vergessenheit entrissen. Der Darmstädter Graphiker und 


Karl Thylmann. 
» Waldschlucht « 
(Holzschnitt). 
1916 


Dichter Karl Thylmann ist einst im Alter von 28 Jahren an 
den Folgen einer Verwundung des Ersten Weltkriegs gestorben, 
ehe sich sein großes schöpferisches Talent voll entfalten konnte. 
Da der Künstler farbenblind war, mußte er sich auf Zeichnun- 
gen und Graphik beschränken. Viele bibliophile Bände hat er 
noch in den wenigen Jahren zwischen 1912 und 1916 mit Ra- 
dierungen, Lithographien und Holzschnitten schmücken kön- 
nen, wie die Ausstellung der Bayerischen Staatsbibliothek er- 
kennen ließ. Auch eine Anzahl seiner freien Graphikblätter 
und Zeichnungen war ausgestellt, Blätter, in denen er allmäh- 
lich vom Jugendstil zur Ausdruckskunst vorstieß. 


Bildteppiche von Johanna Schütz-Wolff 

Eine Gedächtnisausstellung des Münchner Kunstvereins war 
der Bildteppichkünstlerin Johanna Schütz-Wolff gewidmet. Mit 
Zeichnungen und Entwürfen wurde die große Begabung der 
Künstlerin deutlich gemacht, die in ihren Kompositionen von 
der Melodik der Linie auszugehen pflegte, verstärkt durch die 
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Franz von Defregger. »Das letzte Aufgebot«. München, Bayerische Staatsgemäldesammlungen 


Einst überall reproduziert (aber nur in Schwarzweiß) 


Als Defregger im Jahre 1872 dieses packende 
Bild ausstellte, wurde es alsbald in sämtlichen 
Zeitschriften veröffentlicht. Aber nur inschwarz- 
weißen Holzstichen, mit denen sich zwar ma- 
lerische Tonwerte erzielen ließen, keinesfalls 
aber korrekte Wiedergaben des Originals. 1881 
wurde dann die Autotypie erfunden, die sich 
stetig weiterentwickelte — erst heute jedoch 
ist jede Bildvorlage auch farblich mit der 
letzten Feinheit zu reproduzieren. Die Meister 


der modernen Drucktechnik wissen aber auch, 
was Sie an Siegwerk-Farben haben. Zu einer 
so gut wie unbegrenzten Palette kommen eine 
Brillanz und Qualität, die das Drucken mit 
ihnen zur Freude machen. Franz von Defreg- 
ger würde von der letzten Treue, mit der die 
satten Farben im Vordergrund und die dun- 
stigen in der Bildtiefe wiedergegeben sind, 
sicher überrascht sein. Leider kann man ihm 
die Reproduktion nicht mehr vorlegen. Aber 








FARBEN 





Ihnen möchten wir gern noch mehr über unsere 
Leistungsfähigkeit berichten. Unsere Informa- 
tionen liegen bereit, bitte schreiben Sie uns... 


SIEGWERK FARBENFABRIK 
Keller, Dr. Rung & Co., Siegburg / Rhld 


Vielstimmigkeit freizügiger Parallelen, die alsbald zu flächigen 
Gebilden führten. Wenige zurückhaltende Farben unterstrichen 
das Lineare und Flächige ihrer Inspirationen, die immer ins 
Monumentale zielten. Großformatige Bildteppiche dokumen- 


tierten die bildnerische Kraft dieser Künstlerin. 


Eine harmonische Gruppe 
der Avantgarde 
In der Galerie Otto Stangl war wieder einmal eine Gruppe 
avantgardistischer Talente verwandter Ausdrucksformen zu 
einer vortrelflich harmonierenden Ausstellung vereint worden. 
Streng konstruktive Arbeiten mit rhythmisch einander ab- 
lösenden Farbparallelen zeigte der Maler Günter Fruhtrunk, 
während Bilder von Raimund Girke in äußerst zarten konstruk- 
tiven Motiven einen Gegenklang hervorriefen. Noch verhalte- 
ner im Farblichen mit stärkerer Betonung der Fläche malt der 
Mailänder Antonio Calderara. In ganz dem Licht anvertrauten 
Farbübereängen sucht der Maler Reimer Jochims neue künst- 
lerische Reize. Strenge, von innen heraus empfundene Stein- 
blöcke von mythischer Ausdruckskraft setzte der Wiener Bild- 
hauer Karl Prantl diesen dem Neokonstruktivismus verpflich- 
teten Malern gegenüber, zuchtvoll in der Strenge der Form, 
reich variiert mit leichten plastischen Erhebungen oder Ver- 
tiefungen. Arnold Mardersteig 
Erwin Eisch: 
gläserne Teufeleien 
Von Erwin Eisch sah man vor Jahren in München eine Aus- 
stellung mit Bildern und Collagen, die unter dem Pseudonym 
Bolus Krim und unter dem Vorwand einer »Gedächtnisausstel- 
lung« präsentiert wurden — eine schillernde Schau, voll von 
Rätseln und Geheimnissen. Schillernd im wahrsten Sinne des 
Wortes gibt sich Eisch auch jetzt mit seinen jüngsten Arbeiten, 
ausschließlich Glasgefäßen und -skulpturen, die in irisierenden 
Farben schimmern und aus einer Alchimistenwerkstatt zu 
stammen scheinen. In Köln waren sie unlängst unter dem 
treffenden Titel »Der Teufel im Glas« zu sehen. In München 
gibt Eisch sich sachlicher: Die jetzt in der Galerie Handwerk 
gezeigte Schau heißt ganz schlicht: »Schmelzpunkt 3000.« Trotz- 
dem erscheint alles verteufelt und verhext, was man hier sieht 
— Glas ist nicht Glas, nicht transparent und fragil, sondern 
kompakt und dicht wie Porzellan, schwer wie Metall, schillernd 
wie Email. Eisch zaubert und spielt mit diesem Material, er 
mischt Farboxyde und Mineralienstaub darunter und formt 
langstielige, trichterförmige Gebilde daraus, seltsam anzu- 
schauen wie fremdartige Pflanzen. Er zeigt Gefäße, die, in 
halber Höhe geknickt oder schlangenförmig gewunden, doch 
keine richtigen Gefäße sind, eher Fabelwesen voller Hinter- 
gründigkeit. Es ergeht einem merkwürdig in dieser Ausstel- 
lung: Man fühlt sich irregeführt, ja düpiert und doch auch 
wieder seltsam angezogen von diesem kauzigen Glaszauberer 
Eisch, der, und daran kann kein Zweifel bestehen, sein Hand- 
werk, das heißt die Glasbläserei, beherrscht wie kaum ein 
anderer, auch wenn er sie von einer ganz unüblichen Seite zeigt. 
Gertrud Schwärzler 





STUTTGART 


Psycho-Objekte, Technik-Idole. 
Fußballspieler 

Im Zeitalter der Angst soll uns wenigstens, so will es Dr. Uwe 
M. Schneede, der neue junge Mann des Württembergischen 
Kunstvereins, »die unterschwellige Furcht vor dem Kunst- 
tempel« genommen werden. Mit Uwe M. Schneede, der den 
abstrakten Dieter Honisch ablöste, der ans Folkwang-Museum 


Essen ging, steuert der Württembergische Kunstverein progres- 
siv voran zur »neuen Wirklichkeit« unter dem Zeichen Marcel 
Duchamps. Auch Schneede liebt, wie sein Grundsatzreferat zur 
Ausstellung »Psycho-Objekte« von Jean-Pierre Raynaud zu er- 
kennen gab, am meisten die Vokabel »neu«. Neu war es, daß 
Free Jazz durch das Kunstgebäude dröhnte. Schneede will mit 
Duchamp »die provokative Geste« gegen die sogenannte »meta- 
physische Kunst«. Doch merkt man eigentlich nicht, daß man 
bloß auf dem alten Karussell eben von Kandinskys »großem 
Abstrakten« und »großen Realen« weiterkreist und daß, wer 
Kunst mit sogenannter Antikunst überwinden will, nur Teufel 
mit Beelzebub austreibt? 

Auch des jungen Franzosen Raynaud rotweißrote »Psycho- 
Objekte« sind immer noch Ware, verkäufliche Kunst. Auch 

















Jean-Pierre 





Raynaud. 
Psycho-Objekt 


Raynaud malt, obgleich er die Malerei überwinden will. Zu 
seinen Bildern mit vertikalen Meßstäben, die Hochwasser 
suggerieren sollen, sagt er etwa: »Wenn es schräg hängt, ist es 
ein Mondrian, wenn es gerade hängt, ein Raynaud.« Aber auch 
wenn es gerade hängt und selber Wand sein will, bleibt es ein 
Bild und sogar ein Mondrian. Freilich hat mit den Meßstäben 
und der Signalfarbe Rot das Thema gewechselt: Ging es 
Mondrian um das unmittelbare Universelle, so will Raynaud 
etwas Näheres, Greifbareres evozieren: Angst, Bedrohung, Tod. 
Raynaud, dessen Ausstellung über Amsterdam und Stockholm 
nach Stuttgart gekommen ist, war ursprünglich in Colombes 
bei Paris als Gärtner tätig. Blumentöpfe scheinen zur Haupt- 
bedrohung, zum großen Trauma geworden zu sein. Haupt- 
Psycho-Objekt: ein knallroter, zwei Meter hoher Blumentopf. 
Flucht vor Blumentöpfen auf Feuerleitern, die in allen Ecken 
in die Höhe führen. 

Schneede wendet sich schroff gegen allen unverbindlichen 
Ästhetizismus. Raynaud war ja ganz interessant, ein immerhin 
anregendes Experiment. Die zweite Produktion brachte dann 
schon den Rückfall in Unverbindlichkeiten. Als internationale 
Größe offenbar unanfechtbaren Ranges wird im Kunstbetrieb 
seit geraumer Zeit der 1924 in Edinburgh (Schottland) ge- 
borene Sohn italienischer Eltern Eduardo Paolozzi behandelt. 
Von ihm heißt es auf dem Prospekt des Kunstvereins, er sei 
»der bedeutendste englische Bildhauer nach Henry Moore und 
zugleich dessen Antipode«. Derart vorbelastet ging man in die 
Ausstellung und lernte in Paolozzi ein ziemlich naiv-poetisches 
Gemüt kennen, das im Banne technischer Hervorbringungen 
steht. Der Künstler, der in seinen Werken Wittgenstein huldigt. 
ist selber kein Mann der Logik. Man könnte von einem 
Primitiven sprechen, den es in die Welt der Apparate ver- 
schlagen hat, mit denen er nun gewissermaßen Animismus 
treibt oder Hokuspokus, um dem Kind einen witzigeren Namen 
zu geben. Witzig ist dieser Paolozzi aber auch wieder eigentlich 
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nicht. Er treibt Technik-Magie, Verrätselung, Emotionalisierung, 
Poetisierung des Rationalen. Man sieht eine teils buntfarbig 

> o° 
»poppige«, teils schlicht metallglänzende Versammlung poly- 
penhaft sich gebärdender Apparate und Monstrositäten. Bei 
Paolozzi gilt alles — »in a way«. Er räumt ein, daß er heute 


Minimal art macht — »in a way«. Wer hartnäckiger nachfragt, 


Fritz 

Genkinger. 

» Heller Profilkopf 
am Pfosten«. 

— 1968 








= 


der erfährt noch als nähere Bestimmung, daß sich Paolozzis 
Minimal art zur Minimal art der anderen »ironisch« verhalte. 
Die Frage, wie Minimal art Minimal art ironisieren kann, ist 
dann schon grausam, Auch Dr. Uwe M. Schneede weiß nicht 
mehr Rat. 

Ein Labsal bedeuten im vorderen Teil des Kunstgebäudes die 
vergleichsweise bescheidenen, dabei grundehrlichen Sportbilder 
des Grieshaber-Schülers Fritz Genkinger, seine Fußballspieler, 
Turner, die so geschickt von der neuen Abstraktion und Pop-art 
Gebrauch machen, daß man wirklich von Ironie und Parodie 
reden kann. Ein Labsal bedeuten diese Bilder, weil sie wirklich 
etwas über Wirklichkeit zu sagen haben, weil sie sich weder in 
den Mitteln noch im Aufwand vergreifen. Hier scheint die 
große Konfusion, die Paolozzi bloß mitrepräsentiert, bereits 
überwunden. Schneedes bislang größter und »realistischster« 


Ausstellungserfole! 


Schnitt im Finger 
Lambert-Maria Wintersberger, Jahrgang 1941, hat seine »orale« 
Beckenperiode, seine Bidets und einsam klaffenden, gesichts- 


Lambert-Maria 
Wintersberger. 


» Verletzung«. 





1968 


losen Münder, die eigentümliche Kosmetikgefühle in der Stutt- 
garter »Figurationen«-Ausstellung 1967 im Kunstverein erweckt 
hatten, verlassen, um zu ebenso vereinsamten, isolierten Finger- 


übungen überzugehen, zu einer Art sado-masochistischem 
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»softening«, um im Rahmen der Pop-Sprache zu bleiben. » Ver- 
letzungen« heißt die neue Bilderserie in der Galerie Müller. 
Den Verletzungen unterliegen Finger, genauer: Fingerspitzen, 
groß und seltsam mit einem Hauch von Farbe auf die Leinwand 
gesetzt, Fingerspitzen wenig über den Fingernagel hinaus, und 
gewissermaßen gehäutet, geschält. Überhaupt handelt es sich 
um eher künstliche Finger. Daher fließt bei der Verletzung 
auch kein Blut, was unkosmetisch wäre. Man nimmt dort, wo 
sich die Schnitte teils breiter, teils tiefer einkerben, lediglich 
dezente Röten wahr, Auch dort, wo tatsächlich eine rostfarbene 
Klammer in Haut und Nagel dringt, zeigt sich nur ein wenig 
Rötung. Und doch erscheint Wintersbergers mit bemerkens- 
werter technischer Raffinesse und Geduld geübte Prozedur hier 
schon fast zu schmerzhaft über die Grenze des »softening« hin- 
auszugehen, weshalb er auch gewöhnlich auf die sichtbare 
Gegenwart des Marterinstrumentes verzichtet und lediglich die 
Verletzung selber, die gekappten Fingerspitzen, die Einschnitte, 
die Kerben, zelebriert — von Bild zu Bild mit milder Akkura- 


tesse und nicht zu viel ablenkender Variation. Karl Diemer 





TÜBINGEN 

Kunstausstellung in der Kirche 

Das neueröffnete Stephanuszentrum Tübingen zeigte bis An- 
fang Februar Ölbilder und Graphik des Münchners Emil 
Scheibe. Unter dem Thema »Mensch — Gesellschaft — Glaube« 
gibt der 1914. geborene Künstler erstmals einen Überblick über 
sein für ihn so charakteristisches religiöses Werk: Der Bogen 
spannt sich von frühen, unmittelbar unter dem Eindruck des 
Zweiten Weltkriegs entstandenen Werken über großformatige 
Ölbilder der fünfziger Jahre, die seinen internationalen Ruhm 
begründeten, bis zu noch unveröffentlichten Arbeiten neuesten 





Emil Scheibe. »Er wollte verkünden«. 1968. Öl auf Leinwand 


Datums. Die Ausstellung dokumentiert die Entwicklung 
Scheibes, die, Naturalismus und Impressionismus verlassend, 
zu einem neuen Realismus, zu den von ihm entwickelten Stil- 
formen des Miserabilismus und Strukturismus führt. 

Die Ölbilder hängen an den hochaufragenden, kalkweißen 
Rauhputzwänden des Kirchenraums (welche Galerie bietet 
solche Ausstellungsflächen!). Chronologisch am Beginn steht 
»Die Heimkehr des verlorenen Sohnes« (1948). Hier zeigt sich, 
wie stark Scheibe damals noch in der Tradition wurzelt; es 
zeigt sich aber auch, wie er sich anschickt, das Epigonale seiner 
Vorkriegsbilder zu überwinden. Besonders deutlich wird dieser 
Aufbruch in dem Bild »Christus unter uns?« (1951): Kalkweiß 
und doch phosphoreszierend, fleischgeworden und doch körper- 
los schwebt der überlange Leib des Gekreuzigten waagrecht in 
der Luft. In dem Neorealismus dieses Werkes kündigt sich ein 


neuer Realismus an. Höhepunkte dieses neuen, strukturellen 


Realismus bilden Werke wie »Grablegung«, » Auferstehung«, 
»Kreuzabnahme« und vor allem die große »Kreuzigung« 
(1955/56). Sie lösten heftige Diskussionen aus, weil Scheibe 
darin die heilige Geschichte in das Milieu moderner Technik 
übertrug. Menschen in Alltagskleidung umstehen das Bretter- 
gerüst des Kreuzes. Bei der Diskussion um diese Werke blieb 
bisher unbeachtet, daß Scheibe im Grunde nur eine alte 
Tradition wiederaufleben läßt: Auch die Meister vergangener 
Jahrhunderte stellten das heilige Geschehen in den Rahmen 
ihrer Zeit. Wenn Scheibes Bilder schockieren, dann liegt das 
nicht an ihm, sondern an unserer Gegenwart. 
Die in den Gemeinderäumen gezeigte Graphik könnte man 
unter dem Oberbegriff »Kritische Graphik« zusammenfassen. 
Dieser Begriff stammt von Friedrich Bohne und bezeichnet im 
engeren Sinne die Werke zeitkritischer Karikaturisten. Auch bei 
Scheibe finden sich Anklänge an die Karikatur: die »Typen der 
Zeit« aus dem »Zyklus Technikus«. Farbige Filzzeichnungen 
mit Titeln wie »Asphaltjaguar«, »Parteiredner« oder »Der 
Sture« lassen auf regenbogenfarbig leuchtendem Hintergrund 
mit drahtigen Strichen sprechende — bisweilen schreiende — 
Porträts entstehen. 
Die Malerei ist die Schrift für die Ungelehrten, sagte einst der 
große Gregor. Scheibe ist ähnlicher Ansicht: Wenn er auch nicht 
für Analphabeten malt, so eröffnet ihm die Kunst doch den 
direkten Zugang zu den Menschen. Scheibe ist Literat: Er will 
etwas aussagen, er will den Menschen unserer Zeit einen 
Spiegel vorhalten. Einen Spiegel, in dem sie sich erkennen 
sollen: Scheibe ist Realist. Möglichst viele sollten einen Blick 
in diesen Spiegel werfen; hoffen wir, daß die Tübinger Aus- 
stellung demnächst auch in einer Großstadt zu sehen ist. 
Reinhard Wagner 


Frankreich 





PARIS 


Yves Klein — 

monochrom und universell 

Er schreibt 1957 in sein Tagebuch: »Meine monochromen Vor- 
schläge sind Landschaften der Freiheit. Ich bin ein Impressionist 
und ein Schüler von Delacroix.« Yves Klein, zur Gruppe der 
Pariser Neorealisten gehörend, interpretiert sich selbst mit 
Ideen des späten Delacroix. Kunst soll die Sprache der reinen 
Empfindung sein. Mittel dazu ist ihm die monochrom ange- 
wandte Farbe. Durch sie will er eine völlige Identifizierung mit 
dem Raum erreichen. Diese neue, visuelle Freiheit führt zur 
inneren Befreiung. Klein strebt Transparenz der Materie an. 
Zunächst wählt er die Farbe Blau, die für ihn das Geistige sym- 
bolisiert. Sie läßt ferner an Himmel, an Wasser und Ätherdenken, 
Wenn Klein monochrom Gold verwendet, meint er das Absolute. 





Und Rot bedeutet in seiner Wertskala das Lebendige. Diese 
drei Farben zusammen symbolisieren das innere Leben, eine 
Kombination, die eine Parallele zu den Fundamentalfarben bei 
Mondrian besitzt. Yves Klein ging es bei all seinen Experimen- 
ten um das philosophisch-meditative Ziel: die Leere. Er hatte 
längere Zeit in Japan gelebt, sich dort mit Judo und Zen- 
Buddhismus beschäftigt. Und angeregt von diesen quietistischen 
Anschauungen des Ostens sollte die Identität von Farbe und 
Raum diese Leere schaffen. Diese war für ihn das Symbol 
geistiger Fülle, von Immaterialität, Schwerelosigkeit und All- 
tagsferne. Die Verbindung von Farbe und Raum bildete für 
diesen Visionär, der nicht aus der Sphäre europäischer Ratio- 


nalität zu verstehen ist, das Symbol einer universell-mensch- 


21. INTERNATIONALE 
HANDWERKSMESSE 


Messe des Handwerks u. der Zuliefer-Industrie 


München 
11. - 20. April 1969 


GHM Gesellschaft für Handwerksausstellungen und -messen mbH., 


8 München 12, 





Theresienhöhe 14, Tel. 77 60 03-04 / 77 5233 


IV/7 





Hans H. Mischell 


ANTIQUITÄTEN 


5 KÖLN - KOMÖDIENSTRASSE 44 
MESSESTAND 43 








DR. HEUSER & CO. 


ANTIQUITÄTEN 


2 HAMBURG 13 - OBERSTRASSE 80 
MESSE-KOJE 64 (ORANGERIE) 


__ 











Kunfthaus Kity 


L. SUDE 
ANTIQUITATEN 





2 HAMBURG 36 - GÄNSEMARKT 28 
MESSE-KOJE 34: (GALERIEGELAÄNDE) 








E.J.KRATZ 


ANTIQUITÄTEN 


2 HAMBURG 55 : DOCKENHUDENERSTR.25 
MESSE-KOJE 29 (GALERIE) 











IV/8 





BERTORN a Yves Klein. 
© . " »Anthropo- 
S .  metrie 117«. 
1961 





lichen Verbundenheit. Er peilte die Utopie einer zukünftigen 
Kunst für eine zukünftige Menschheit an. 

Yves Klein starb 1962 in Paris. Der Vierunddreißigjährige erlag 
einem Herzanfall. Sein blauschillerndes, völlig transitorisches 
und in Epochen einzuteilendes Werk wurde als Gesamtschau 
und Gedächtnisausstellung im Musee des Arts decoratifs ge- 
zeigt. Yves Klein gehört heute zu den wichtigsten Anregern 
der avantgardistischen Kunst. Die Deutschen Mack, Piene und 
Uecker arbeiten z. T. auf der Grundlage seiner Ideen. Er be- 
sorgte die Ausstattung im Foyer des Gelsenkirchener Opern- 
hauses. Yves Kleins Werk und Gestalt haben bereits einen 
legendenhaften Charakter angenommen. Der Inszenierungsstil 
seiner Ausstellungen — etwa bei der berühmten »Show 1958« 
bei Iris Clert in Paris — hatte rituelle Gepflogenheit. Sie hieß 
»Die malerische Sensibilität im Zustand der ersten Materie«. 
Gezeigt wurden nur nackte, weiße Wände. Sie zogen mehr als 
2000 Menschen an. Polizei mußte eingreifen. Als Persönlichkeit 
außerhalb aller Systeme stehend, ist er der vielleicht größte 
Erneuerer seit Marcel Duchamp. Bei beiden sind Werk und 
Meditation identisch. Die revolutionären Ideen sind wichtiger 


als das reale Ergebnis. Wolfgang Saure 


Holland 


AMSTERDAM 





Unbekanntes 

aus dem Leben Jan Sluyters 

Die Reichsakademie der schönen Künste gedachte des großen 
niederländischen Malers Jan Sluyters (1881 — 1957), der zu den 
großen Expressionisten gezählt wird. Ähnlich wie Toulouse- 
Lautrec, Picasso und viele andere hat auch Sluyters, und zwar 
vor und nach dem Ersten Weltkrieg, als Zeitungs- und Buch- 
illustrator, Plakatkünstler und Graphiker gearbeitet. Dies ist 
heute vergessen und außerhalb der Niederlande beinahe un- 
bekannt. Die Ausstellung zeigte den Künstler von dieser unbe- 
kannten Seite, führte in dessen zweite Existenz. In einem an- 
läßlich der Ausstellung erschienenen Büchlein über den »unbe- 
kannten Jan Sluyters« von Kurt Löbs erfahren wir, wie seiner- 
zeit, 1906, die aus August Alleb6e, van Looy und Willem Maris 


zusammengesetzte Jury jenes — vielleicht wegen seiner Tätig- 
keit in der Presse — ausgesprochene Verdikt fällte, das ihn um 


den bereits zugesprochenen Prix de Rome brachte. Der Sekretär 
van Waay faßte zusammen: »...dreiste Nichtbeachtung der 
weiblichen Schönheit, eine scheinbar brillante, aber wehtuende 
Farbengrausamkeit, die rauhe, des Materials spottende Mal- 
technik... .« Maria Penkala 


Italien 





MAILAND 


Zeitgenössische 

sakrale italienische Kunst 

Vor 16 Jahren wurde in Mailand in der Galerie Antoniana der 
erste Versuch eines »Dialogs zwischen Kirche und Kunst heute« 
unternommen. Er fiel recht kläglich aus; die Werke im süßlich 
sentimentalen Realismus eines Devotionalienstils überwogen, 
und nur wenige Versuche, religiöse Inhalte mit neuen Mitteln 
zu gestalten, überzeugten wirklich. Das hat sich geändert. Mit 
jeder Wiederholung (im zweijährlichen Turnus) nahm die Be- 
teiligung an Künstlern von Rang zu, und seitdem im Jahre 
1966 die Brüder Virginio und Anselmo Motta im Andenken an 
ihren Vater den »Premio Federico Motta Editore« in Höhe von 
5340000 Lire stifteten, ist ein finanzielles Fundament ge- 
schaffen, das sich als Stimulanz bewährt hat. Von den zu der 
diesjährigen Biennale eingesandten 1500 Kunstwerken (Male- 
rei, Skulptur, Graphik) wurden nur 304 zugelassen. Die Preis- 
verleihung erfolgte nach ausgesprochen avantgardistischen Ge- 
sichtspunkten. Die Golgatha-Darstellung von Carlo Montarsolo 
(ı Million Lire) ist eine transzendente expressionistische Kom- 
position, und die Kreuze Francesco Somainis (ı Million Lire 
Skulpturpreis) scheinen aus Granat- oder Knochensplittern ge- 
fügt, ein Zeichen unseres alles andere als geruhsamen Jahr- 
hunderts. Auch unter den Preisen zweiter bis fünfter Rang- 
ordnung sowie unter den nicht ausgezeichneten befinden sich 
etliche einprägsame Arbeiten, die die Bibel und ihre Aussage 
in die Gegenwart rücken. So Luigi Gambarinis eindrucksvoller 


Gekreuzigter an einer Brandmauer eines Slumviertels (Misch- 
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technik, d.h. teilweise Collage). Das gleiche Thema erscheint, 
nur weniger polemisch gestaltet, bei Gianni Zanetti (an Bernard 
Buffet anklingend). Ein wenig bei Chagall gestohlen hat 
Francesco Tabusso mit seiner naiven hl. Theresa (er gibt es auch 
zu und bezeichnet das Bild, das mit dem 2. Preis ausgezeichnet 
wurde, als »Hommage a Chagall«). Interessant sind die neo- 





Francesco Tabusso. »Hl. Theresa, Hommage a Chagall« 


barocken Entwürfe für das Zentralportal des Mailänder 
Domes, die der Avantgardist Lucio Fontana 1952 fertigte. 
Floriano Bodinis Papst Paul VI. gehört zu den expressiven 
modernen Bildwerken, die sicherlich ihre Zeit überdauern 
werden, ebenso wie die diversen Beispiele der außer Konkurrenz 
gezeigten, bereits bestätigten Künstler wie Manzu, Emilio 
Greco, Mascherini und Monachesi. Bei dem historischen Funda- 
ment hat man eigentlich nur von Felice Casorati mit seinen 


kirchenfensterähnlichen Bildern, bei Gino Severini und Fiorenzo 
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Tomea sowie dem Bildhauer Arturo Martini den Eindruck, daß 
der religiöse Vorwurf als Problem erfaßt wurde. Adolfo Wildts 
glatte sentimentale Jugendstil-Frömmigkeit wirkt eher ab- 
stoßend, und Scipiones Kardinalsdarstellung ist mehr als An- 
fechtung denn als Glorifikation der Kirche zu deuten. 
Damit kommen wir zu dem Kernproblem dieser Initiative zu- 
rück: Was verstehen wir heute unter »ars sacra«? Nach den 
Kriterien, die für die Preisverleihung gültig sind: Gestaltung 
von Themen, inspiriert durch das Alte und Neue Testament, 
Taten der Apostel, Apokalypse, Vatikanisches Konzil (Christus 
heute, Heiliger Geist, Kirche, Muttergottes, Priestertum, Sakra- 
mente) und spezielle Ikonographie, ohne daß zur Bedingung 
gemacht wird, daß sich das Werk in den modernen Kirchen- 
raum einfügen muß. Gewiß, eine große Zahl dieser sämtlich 
im Katalog (Federico Motta, Mailand) abgebildeten 304 Werke 
ist traditions- und konfessionsgebunden. Trotzdem tut sich ein 
erstaunlich großer Prozentsatz hervor, der diese Grenzen 
sprengt. Die Ausstellung erfreute sich an drei Plätzen (Bologna, 
Rom und Mailand) eines lebhaften Publikumsinteresses. 

Blida Heynold-von Graefe 


Österreich 





WIEN 


»sitzen 69« 

Das Österreichische Museum für Angewandte Kunst zeigte eine 
Spezialausstellung unter dem Motto »sitzen 69« und bot damit 
einen interessanten Querschnitt durch das heutige Angebot an 
Sitzmöbeln aller Art. Das Museum bemüht sich bekanntlich immer 


wieder, Kunstindustrie und Kunstgewerbe zu fördern und den 





Vorder- und Rückansicht eines vom Wiener »Phantastischen 


Realisten« Ernst Fuchs gestalteten Sitzmöbels, das einer Garni- 


tur von acht Stühlen und einem Speisezimmertisch angehört 


Geschmack der Zeitgenossen zu bilden. So diente auch diese 
Ausstellung nicht nur den industriellen Produzenten und den 
Tischlern als Anregung, sondern vermittelte auch dem Publi- 
kum Beispiele einschlägiger qualitativ wertvoller Gebrauchs- 
gegenstände des Alltags. Das Museum eröffnete damit einen 
neuen Zyklus, der die Urfunktionen des menschlichen Lebens 
zum Gegenstand hat. In absehbarer Zeit werden weitere Aus- 
stellungen zum Thema »trinken« und »essen« folgen. Der 
Direktor des Museums, Professor Dr. Wilhelm Mrazek, betonte 
eingangs, er sei sich durchaus darüber im klaren, daß Sitzmöbel 
gleichzeitig als Zivilisationserscheinung bewertet werden müs- 


sen, wir überhaupt generell eine »sitzende Gesellschaft« seien. 





Einladung zur Subskription 


Die große Neuerscheinung 
im Rembrandt-Jahr 


Horst Gerson 
Professor der Kunst- und Kulturgeschichte 
an der Universität Groningen 


Rembrandt Gemälde 


527 Seiten mit 760 Abbildungen, davon 80 farbig, einschließlich 
Anmerkungen, Bibliographie, Konkordanz, Ortsangaben, Index der 
Rembrandtschen Gemälde, Register, Fotonachweis. 


Format 27,5 x 37,3 cm. Leinen. 


Subskriptionspreis 198.- DM 


(nach Ablauf der Subskriptionsfrist 220.- DM). 


Dieser prachtvolle Großformatband enthält sämtliche Gemälde 
Rembrandts, viele davon auch noch in brillanten Detail-Reproduk- 
tionen. Anhand zahlreicher Vergleiche wird auch Rembrandts 
Einfluß auf seine Schüler und Zeitgenossen nachgewiesen. Leben 
und Werk des großen Künstlers werden in ihrer menschlichen 
Problematik und in ihrer geschichtlichen Umwelt von den ver- 
schiedensten Gesichtspunkten aus durchleuchtet. Dadurch vermit- 
telt der Autor vielfach ganz neue Vorstellungen. Professor Gerson 
gilt in den Niederlanden als der führende Rembrandt-Experte. 


Bitte fragen Sie Ihre Buchhandlung! 


Bertelsmann 
Kunstverlag 
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Die Schau bot Gestaltungen österreichischer Fachleute sowie 
interessante Beispiele aus dem skandinavischen und italieni- 
schen Schaffen. Es ist in diesem Zusammenhang interessant, 
daß sich gerade in Österreich immer wieder angesehene Archi- 
tekten und Maler auch mit dem Entwurf von Sitzmöbeln aller 
Art beschäftigen. Beispielsweise schufen die bekannten Archi- 
tekten des Historismus, darunter führende Gestalter der Wiener 
Ringstraße wie Hansen und Hasenauer, Möbel ihrer Stilrich- 
tung. Übrigens äußerte sich in diesem Sinne auch die ange- 
sehenste österreichische Tageszeitung »Die Presse«: Interessant 
und besuchenswert ist diese Ausstellung auf jeden Fall, auch 
deswegen, weil viele Entwürfe bekannter Architekten (unter 
den zahlreichen österreichischen etwa Carl Auböck, Max Felle- 
rer, Josef Frank, Oswald Haerdtl, Ernst Plischke, Roland Rainer 
und Johannes Spalt) anzutreffen sind, wobei es außerordentlich 
reizvoll ist, Parallelen zur Architektur der jeweiligen Entwerfer 


zu ziehen. Robert Müller 


NACHRICHTEN 


MÜNCHEN. Vom ıı1. bis 20. April ı969 findet auf dem 
Münchener Messegelände die 21. Internationale Handwerks- 
messe München statt. Rund 3200 Aussteller aus 41 Ländern 
haben sich angesagt. Zwei Drittel der Ausstellungsfläche 
(72000 qm in Hallen und 10000 qm Freigelände) sind durch 
Aussteller aus der Industrie, ein Drittel durch Aussteller aus 
dem Handwerk belegt. Die Zahl der Aussteller allerdings ver- 
hält sich umgekehrt: zwei Drittel Handwerksbetriebe, ein 
Drittel Industriebetriebe. Die Messe bringt einmal ein umfang- 
reiches technisches Angebot der Branchen Bau und Ausbau, 
Metallbearbeitungsmaschinen und Holzbearbeitungsmaschinen, 
Werkzeuge, Werkstatteinrichtungen und Spezialmaschinen für 
einzelne Handwerkszweige, zum anderen ein starkes Angebot 
des internationalen Kunsthandwerks und der Inneneinrichtung. 
Die Messe, die auch zahlreiche Sonderschauen und Fachschauen 
zeigt, wird von Bundeswirtschaftsminister Schiller eröffnet. 


NÜRNBERG. Vom 18. April bis zum August findet in der 
Kunsthalle, im Künstlerhaus und im Rathaussaal Nürnbergs 
erste Biennale unter dem Titel »Konstruktive Kunstelemente 
und Prinzipien« statt. 65 Künstler aus ı8 Ländern — zwei bis 
fünf aus jedem Land mit je bis zu 20 Arbeiten — werden sich 
daran beteiligen. Das Thema wird durch Sonderausstellungen 
erweitert: Retrospektiven auf den »klassischen« Konstruktivis- 
mus (mit Albers, Lissitzky, Bill, von Tongerloo, Kupka, Kassak), 
Konstruktion der menschlichen Figur (von Dürer und Leonardi 
über die Manieristen zu Seurat, Schlemmer, Arne Jones), kon- 
struktive Schrift (bis zu Vasarely, Reichert und Kriwet), Kon- 
struktivismus und Design (Industrieentwürfe der Ulmer Hoch- 
schule). 

Zur Eröffnung am ı8. April erscheint ein erster Katalog mit 
Beiträgen vor allem über den historischen Konstruktivismus; 
ein zweiter Katalog soll Aufbau, Eröffnung und erste Aus- 
stellungswoche einbeziehen und sich vornehmlich dem zeitge- 
nössischen Konstruktivismus widmen, Idee und Konzeption zur 
Biennale stammen vom Direktor der Städtischen Sammlungen 
(Kunsthalle) Nürnberg, Dr. Dietrich Mahlow, und vom Leiter 
des Instituts für moderne Kunst, Rainer Kallhardt. Präsidenten 
der ersten Nürnberger Biennale sind der Kunstwissenschaftler 
Oto Bihalji-Merin (Belgrad) und der Architekt Professor Sep 
Ruf (München). 

Auf Nürnberger Initiative hin werden gleichzeitig Parallel- 
ausstellungen mit Biennale-Thema und -Katalog in drei deut- 


HAUSWEDELL 


1. Wertvolle Bücher, Autographen 29./30. Mai 
2. Außereuropäische Kunst 31. Mai 


AUKTIONEN 


3. Alte Kunst (16. — 19. Jh.) 6. Juni 
4. Moderne Kunst (Bilder, Graphik) 7. Juni 


IN HAMBURG 


Reich illustrierte Kataloge Anfang Mai 
Angebote stets erbeten 










Auktion 5+: 15. — 17. April 1969 
Wertvolle Bücher und Graphiken vom 14. bis 20.Jahr- 
hundert aus den Bibliotheken 
Prinz Friedrich von Preußen 
in Burg Rheinstein 


Maria Gräfin Lanckoronska 


weiteren Adels-, Kloster- und Privatbesitz 
Illustr. Katalog mit ca. 35500 Nummern nebst 
Ergebnislisten DM 10,— 

Auktion 55: 18. April 1969 
Antike Ausgrabungen 
Gläsersammlung, Terrakotten, Funde aus Gold, 
Silber, Bronze und Stein. 
Illustr. Katalog mit 2834 Nummern nebst 
Ergebnislisten DM 3,— 
Vorbesichtigung für beide Auktionen ab 3. April 1969 


VENATOR KG., Kunst, Buchantiquariat 
5 Köln, St.-Apern-Straße 56/62, Telefon 232962 
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Die Stadt Hameln schreibt einen allgemeinen Wettbewerb für einen 


Rattenfänger- 
brunnen 


aus. Die Berechtigung zur Teilnahme unterliegt keiner Beschränkung. 


Die Aufgabe besteht darin, die Rattenfängersage durch eine einheit- 
liche gestalterische Verbindung von Plastik und Brunnen zu veran- 
schaulichen. Der Brunnen ist in die räumliche Situation des Pferde- 
marktes in Hameln einzuordnen. 

Die Rattenfängersage, speziell die Gestalt des Rattenfängers, hat 
trotz aller Deutungsversuche nichts von ihrer Vielschichtigkeit und 
Mehrdeutigkeit eingebüßt. 

Es wird eine Lösung gesucht, die nicht nur das legendäre Geschehen, 
das sich naturgemäß in Hameln besonderer Popularität erfreut, vor- 
dergründig illustriert, sondern auch dem archetypischen Gehalt der 
Sage gerecht wird. Daher ist eine Figuration notwendig, die aber 
auch freie Umsetzungen offenläßt. Die Wahl des Materials ist frei- 
gestellt, ebenso die Größe und Einordnung auf dem Pferdemarkt. 
Die Proportionen des Platzes sind jedoch zu berücksichtigen. 

Es sind Preise und Ankäufe in Höhe von insgesamt 25000 DM vor- 
gesehen. 

Dem Preisgericht gehören als Fachpreisrichter an: 

Dr. Harald Seiler, Direktor des Landesmuseums Hannover, Vorsit- 
zender; Helmut Gressieker, Bildhauer, Direktor der Werkkunstschule 
Hildesheim; Professor Karl Bobek, Düsseldorf; Ewald Brandt, Bild- 
hauer, Hannover; Dipl.-Ing. Klaus Marwitz, Stadtbaurat, Hameln; 
Dipl.-Ing. Stefan Schwerdtfeger, Hannover; Professor Gustav Seitz, 
Hamburg. 


Abgabetermin ist der 15. 10. 1969. 


Angebotsunterlagen sind bei der Stadt Hameln — Schul- und Kultur- 
amt — gegen Voreinsendung einer Schutzgebühr von 25,— DM zu 
erhalten. 


schen Städten veranstaltet, jedoch nur mit Arbeiten deutscher 
Künstler: in Berlin in Zusammenarbeit mit der Galerie 
Daedalus, dem Kunstverein und dem Senat in der ehemaligen 
Nationalgalerie, in München im Modern Art Museum, in 
Koblenz in der Galerie Teufel. 


TURIN. Bittere Erfahrungen mit Ausstellungsaustausch machte 
die »Societa Promotrice delle Belle Arti« von Turin: Im März 
1967 beherbergte sie eine vorzügliche Ausstellung avantgardi- 
stischer Kunst aus der Tschechoslowakei. 36 Künstler waren mit 
insgesamt 235 Arbeiten vertreten. Sie zeigten mehr noch als 
der offizielle Landespavillon bei der Biennale, wie verwandt 
letzten Endes das Bemühen um neue Formsprachen in Ost und 
West ist. Eine interessante Debatte (simultan übersetzt) fand 
seinerzeit in Turin statt. Im Zeichen dieser Annäherung ent- 








AN Be 
re, HM Pille: 


ANTIQUITATEN - 8 MÜNCHEN 2 - PRANNERSTRASSE 5 


zeigt auf der Messe Antiquitäten, 
Gebrauchs- und Ziersilber, 17. und 18. Jahrhundert 
Foyer Stand 1 
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sandte die Turiner Vereinigung im Sommer 1968 eine Aus- 
stellung von Werken junger italienischer Künstler nach Prag. 
Sie hingen in dem Sitz der dortigen Künstlervereinigung. Un- 
glücklicherweise wurden am 22. August die Räume, denen auch 
ein Restaurant angeschlossen ist, von den russischen Besatzungs- 
truppen belegt. Die Soldaten zeigten wenig Sinn für die 
Moderne und ließen ihr Mißfallen handgreiflich an den ita- 
lienischen Leihgaben aus. Erst als sie das Gebäude wieder frei- 
gegeben hatten, gewahrten die Organisatoren den Schaden. 
Einiges ließ man dort restaurieren — etliche Collagen kann, 
wenn überhaupt, nur der Künstler selbst reparieren. Manches 
war total zerstört oder ist verschollen. Inzwischen sind die Kisten 
in Turin eingetroffen, und man ist dabei, ein genaues Protokoll 
aufzustellen. Da der Versicherungsschutz bei »höherer Gewalt« 
entfällt, sind Verhandlungen mit dem tschechoslowakischen 
Kultusministerium im Gange, das sich bereit erklärt hat, für 
den Schaden, dessen Höhe nicht leicht zu errechnen ist, auf- 
zukommen. BHG 


AUSSTELLUNGEN 


BADEN-BADEN. Staatliche Kunsthalle: Jahresausstellung der 
Gesellschaft der Freunde junger Kunst, Graphik, Zeichnung 
(bis 6. April). — Neue Figurationen aus den USA (11. April bis 
25. Mai). 

Galerie Hauswedell: Oskar Kokoschka, Lithographien, Radie- 
rungen, illustrierte Bücher (bis 15. April). 

BASEL. Kunsthalle: Appel, Lucebert, Tahiri (bis 13. April). 
Kunstmuseum, Kupferstichkabinett: Eduardo Chillida, Zeich- 
nungen (bis 20. April). 


BAUSCHLOTT bei Pforzheim. Künstlergilde Buslat: »Das 
kleine Format« (bis 8. April). 

BERLIN. Akademie der Künste: Minimal art (bis 20. April). 
Galerie Nierendorf: Gerhard Marcks, Plastiken, Zeichnungen, 
Druckgraphiken (bis 30. April). 

Galerie Poll: Wolfgang Petrick (bis Ende Mai). 

Haus am Waldsee: Richard Lindner, Gemälde, Zeichnungen 
(Mitte April bis 18. Mai). 

Galerie Ben Wargin: Fritz Köthe, Ölbilder (bis Mitte April). — 
Rosenthal-Reliefreihe (20. April bis 20. Mai). 

BERN. Kunstmuseum: Niederländische Landschaftszeichnungen 
des 17. Jahrhunderts, Rembrandt, Avercamp, van Goyen, Ruis- 
dael, Savery u. v. a. (bis 11. Mai). 


BREMEN. Kunsthalle: Französische Handzeichnungen des 
19. Jahrhunderts (bis 13. April). 

Paula-Becker-Modersohn-Haus: Werner Arndt und Hans 
Schellinger, Malerei, Graphik (bis 13. April). 
BREMERHAVEN. Kunstverein: Ragna und Hans Sperschnei- 
der, Emaille-Goldschmiedearbeiten, Öl, Teppiche (bis 20. April). 


DARMSTADT. Kunsthalle: Afro Basaldella, Malerei. Zeich- 
nungen (bis 20. April). 
Mathildenhöhe: Henry Moore (bis ı5. Juni). 


DÜREN. Leopold-Hoesch-Museum: Kollektivausstellung Valen- 

cienner Künstler (12. April bis 27. April). 

DÜSSELDORF. F. G. Conzen/Altes Haus: Herbert Frank 

(bis 24. April). — Marcel Marceau, Graphik (25. April bis 

10. Mai). 

Galerie Grosshennig: Maler des Bauhauses und der Brücke (bis 

auf weiteres). 

Galerie Alex Vömel: »Frühjahr 1969« (bis Ende April). 
Fortsetzung auf Seite IV /ı7 





die Kunst 


und 


das schöne Heim 





April 1969 Heft 4 81. Jahrgang 


Der Maler Am 13. März 1919 starb der junge rheinische Maler Paul Adolf See- 


haus, auf den die damalige junge Künstlergeneration nach den Ver- 
lusten von Macke, Marc und Morgner nach dem Kriege so große Hoff- 
Paul Adolf Seehaus nungen gesetzt hatte. Er war einer der Ihrigen, der wohl, wenn auch 
selbst noch suchend, mit begrifflich klaren Vorstellungen das Ziel der 
neuen Kunst anging. Am 7. September 1891 in Bonn geboren, war 
Seehaus zu jung, um zu Beginn unseres Jahrhunderts beim großen 
Umsturz der Malerei mit wirksam sein zu können. Er war aber sicher 


eine treibende Kraft, die in und nach dem Ersten Weltkrieg dem Ex- 
Von Josef Giesen, Vechta _pressionismus zum entscheidenden Durchbruch verhalf. Als vielseitig, 


1 Selbstbildnis 
(Ausschnitt). Öl. 
Im Nachlaß 

bei Frau G. Simsa 
Self-portrait 
(detail). Oil. 

In the legacy left 
with Mrs. G. Simsa 
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auch literarisch Begabter hat er ohne spe- 
zielle Ausbildung seinen Weg zur Malerei 
nicht gerade leicht gehabt. Schon in seiner 
Schulzeit fesselte ihn ein Leiden lange ans 
Bett, so daß er für sein kurzes Leben körper- 
Nach 


Abitur folgte er dem Wunsche seiner 


lich geschwächt und behindert blieb. 


dem 


»Rotierender Leuchtturm «. 

1913. Öl auf Leinwand. 

49: 55,5 cm. 

Bonn, Städtische Kunstsammlung 
“Rotating Lighthouse”. 

1913. Oil on canvas. 

49 255.5 cms. 

Bonn, Städtische Kunstsammlung 
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Eltern, an denen er schr hing, und begann 


eine wissenschaftliche Ausbildung. 1918 
schloß er sein kunsthistorisches Studium mit 
der Dissertationsschrift »Die Geschichte der 
Düsseldorfer Buchillustration in der ersten 
Hälfte des ı9. Jahrhunderts« ab. Doch auch 
während der Studienjahre hat er seine Be- 
rufung zur Malerei nicht vergessen. Er wurde 
zu einem reflektierenden, denkenden Maler, 
der sich das ihm fehlende Handwerkliche 
mühsam erobern mußte. 

Noch als Schüler fand er zu August Macke, in 
dessen Familie er freundschaftlich verkehrte. 
Einmal lernte er persönlich dort manches ma- 
lerisch Technische, zum anderen entdeckten 
beide gemeinsam in Kölner Privatgalerien 
und vor allem in der dortigen Sonderbund- 
ausstellung ı912 internationale Werke mo- 


derner Kunst. Tiefen Eindruck machen die 


»Fauves« auf ihn. Unter Mackes Führung 
bringen sie für seine Entwicklung großzügige 
Vereinfachung der Form, lockere Strich- und 
Pinselführung und tonige Malerei in franzö- 
sischem Kolorit. Schon 1915 wird er auf einer 
Ausstellung rheinischer Expressionisten in 
Bonn als echtes Malerblut angesprochen. Da- 
mals zeigte er seine Arbeiten noch unter dem 
Pseudonym »Barnett«. Aus jener Zeit stammt 
wohl ein forsch gemaltes, wirklichkeitsnahes 
Selbstbildnis, das uns ihn mit hoher Stirn, 
tiefliegenden Augen und stark vorstehenden 
Backenknochen und leicht dämonischem Aus- 
druck zeigt. 

Seehaus war sachlich ernst und für die Pro- 
bleme seiner Zeit aufgeschlossen. Sein beson- 
deres Interesse galt der herben Landschaft 
und deren einfache Menschen, wobei er Nord- 
Irische 


deutschland, die See und Englands 











nordwestliche Küste bevorzugte. Mit ı5 Jahren 
sah er erstmalig das Meer, und das prägende 
Erlebnis seiner kurzen Erdentage war eine 
Reise als junger Student im Herbst 1913 zum 
walisischen Benllech an Englands Westküste. 
Dies Erlebnis geistert dann immer wieder in 
seinen malerischen undzeichnerischen Visionen 
und fand seinen literarischen Niederschlag in 
seinem vielfach veröffentlichten Fragment 
über Landschaftsmalerei. 

Mit 22 Jahren zeichnet, malt und radiert See- 
haus noch alles, was ihm darstellenswert er- 
scheint; wir finden Stilleben, Aktzeichnungen, 
Einzelfiguren und Figurengruppen, Motive, 
die später fast alle wegfallen, da er sich haupt- 
sächlich auf die Landschaft konzentriert. Aber 
in seinen Landschaften wird immer das Wir- 
ken der Hand und des Geistes von Menschen 
sichtbar und betont: Häuser, Brücken, Schiffe 
oder Eisenbahnzüge mit Dampf und Rauch- 
wolken. Man könnte ihn einen Romantiker 
des Alltags und der Technik nennen, und 
gerade darin steht er vorbildlich und an- 
regend in seiner Zeit. 

Zuerst sind seine Bilder durch ein klares zeich- 
nerisches Gerüst bestimmt, in dem die Farben 
leuchtend, selten aber hell und transparent 
stehen. In seiner technisch fast altmeisterlich 
exakten Graphik bilden sich bald klare kubi- 
sche Formen heraus, die sich auch in der Ma- 
lerei mit gegeneinandergesetzten Farbflächen 
durchsetzen. Die Farben wachsen meist aus 
schwerem Dunkel — oft blau — zu gelblich 
weißem Licht, wobei innerhalb des Bildbaues 
vielfach helle Straßen zum Licht führen. See- 
haus hat bei seinen Ölbildern immer im 
Kampf mit der Farbe gelegen, da ihm die Öl- 
farben nicht das hergaben, was er wünschte 
und was er in seinen meist wunderbar dufti- 
gen Aquarellen erreicht hatte. Sein letztes 
Bild, das nicht ganz fertig wurde, ist eine 
Madonna. 

Nach seinem Tode in Hamburg erschien eine 
Menge von Aufsätzen und Würdigungen, so 
von Wilhelm Worringer, Paul Westheim, Wal- 
ter Cohen, Eugen Lüthgen und vielen ande- 
ren Kunstschriftstellern. Zum 50. Todestage er- 
scheint eine ausführliche Biographie von F.K. 
Ertel im Aurel-Bongers-Verlag, Reckling- 
hausen. Ein zusammenfassendes Lebensbild 
brachte Paul Ortwin Rave im zweiten Band 
des Wallraf-Richartz-Jahrbuches 1925. Es ent- 
hält auch einen Werkkatalog, in dem 50 Öl- 
bilder, 45 Aquarelle, 9 Hinterglasbilder und 
(2 Radierungen aufgezählt sind. Dazu kommt 
noch eine Menge von farbsprühenden, geist- 
reichen Buntstiftillustrationen, die er in seine 
und seiner Braut, Gertrud Drascher-Simsa, 
Bücher hineinzeichnete. Das alles ist während 
eines kunstgeschichtlichen Studiums entstan- 
den; und wohl durchdacht formulierte See- 
haus seine Kunstabsicht, der Maler müsse ein 
bestimmtes Objekt zu einem Bildorganismus 
gestalten, gleich welchem, wenn dieser Mikro- 


kosmos seine Schönheitsgesetze in sich trüge. 





Paul Adolf Seehaus 


3 »Landschaft mit Leuchtturm«. 


1914. Öl auf Leinwand. 45:49 cm. 


Köln, Wallraf-Richartz-Museum 
4 »Drei Männer am Strand«. 

1915. Tuschzeichnung. 

Köln, Wallraf-Richartz-Museum 


3 “Landscape with Lighthouse”. 
1914. Oil on canvas. 45:49 cms. 
Cologne, Wallraf-Richartz-Museum 

4 “Three Men on the Beach”. 

1915. Ink drawing. 
Cologne, Wallraf-Richartz-Museum 
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Begegnung 
mit dem 
Menschen 


Bilder von Robert Freund 


Von Peter Müller-Braun, Frankfurt 


1 »Paar«. 1964 

2/3 »Menschen«. 1967 
1 “Couple”. 1964 

2/3 “Human Beings”. 


1967 


Im Jahre 1962 wurde dem Frankfurter Maler 
Robert Freund in Vichy der »Grand Prix Roger 
Dilon« verliehen. Die Kritik gab sich beein- 
druckt von seinem Talent, in der farblichen 
Komposition wie auch im Wechselspiel von 
Licht und Schatten das Gegenständliche zu 
sublimieren — sie rühmte die auch in der 
Transparenz ungebrochene Leuchtkraft seiner 
Farben; sie unterstrich: « Quel que soit le sujet 
quwil traite, Freund exprime une pensee .. .» 
Dieses Prädikat stimmt nachdenklich! So reiz- 
voll und durchdacht Freunds Tiere — Fische, 
Pferde, Katzen und Stiere — auch sein moch- 
ten, als Produkte tiefschürfender Gedanken 
sollten sie wohl kaum gelten. Meinte der Kri- 
tiker also nur die branchenüblichen Ein- 
fälle? — Doch waren da nicht auch die 
Clowns, Männer, die hinter der Maske des 
Erfolgsmenschen nur mühsam die Tragik ver- 
lorener Persönlichkeit, vergeudeten echten 
Lebens verbargen? Waren da nicht auch die 
Frauen, deren Augen sich in dunkle Höhlen 
hatten, 
Talmiglanz, der die Verletzbarkeit der Eman- 


verkrochen geblendet von einem 
zipierten ebenso überlagerte wie die Mütter- 
lichkeit der Bezahlten? Und die beiden Lie- 
benden (Abb. ı)! Erkannt haben sie sich, 
ineinander verschmolzen sind sie und stehen 
doch nur beieinander, erstarrt in der Erkennt- 
nis, daß es kein erlösendes Einswerden gibt. 
So angelegentlich Robert Freund sich auch mit 
seinen Tieren befaßte, Ausgangspunkt und 
Ziel seines Denkens war stets der Mensch. Ihn 


hat er immer wieder angerufen, auf daß er 
sich ihm offenbare; und als ihm von seinen 
Geschöpfen keine befriedigende Antwort ge- 
geben wurde, da ließ er sie bis zu den Augen 
in das Moor der Resignation einsinken — da 
goß er sie in eine Betonmauer, bis kein Ruf 
sie mehr erreichen, kein Funke mehr sie er- 
wärmen konnte, die Menschen unserer Zeit. 
Aber waren sie das denn wirklich? 

Freund suchte von neuem — und er fand. 
Seinen neuen Menschen (Abb. 2 und 3) nahm 
er alles, was zeitlich ist. Er beließ ihnen die 
überdauernde Form, die Gebärde, den Willen, 
das Denken. Sie schockieren und zwingen den- 
noch, sich näher mit ihnen zu befassen. Je 
länger man aber mit ihnen konfrontiert ist, 
um so klarer vernehmbar wird ihr Bekenntnis 
von Größe und Ohnmacht, um so deutlicher 
sichtbar wird die Menschheit als der zum 
Trauma gewordene und dennoch nicht auf- 
gegebene Traum Gottes. 

Menschen unserer Zeit? Fiktion sind sie; nichts 
als Glieder in einer langen Kette. Und die 
Antwort, die Freund gesucht hat? Seine Krea- 
turen geben sie, ihm und uns: Nehmt euch 
nicht so ernst! 

Freunds neue Menschen sind nicht mehr »ein- 
gebettet in subtile Transparenz«, sie werden 
in keinem Gegenlicht mehr» plötzlich in Phan- 
tome« verwandelt, wie Mornand (Paris) noch 


über die in Vichy ausgestellten Werke Freunds 
berichten konnte. Sie sind geschaffen aus einem 
Linienwerk, das in seinen reizlosen Farbtönen 


Konstruktion und Komposition so hart akzen- 
tuiert, daß kein Spielraum für Deutelei bleibt. 
Was sich da in provozierender Wahrhaftigkeit 
präsentiert, das ist der Irrgarten menschlicher 
Regungen, das Labyrinth, in dem Geist und 
Gefühl sich heimlich und hinterhältis be- 
kämpfen; doch man spürt, daß die beiden sich 
nie gegenseitig vernichten werden, da Freund 
der Statik der figürlichen Form genügend 
Elastizität belassen hat, der unausweichlich 
scheinenden Explosion auszuweichen. 

Freund schmeichelt der Disharmonie, aber er 
glorifiziert sie nicht. Er vereinfacht durch De- 
formation und zerstört dennoch die Form 
nicht. Er hebt die Räumlichkeit auf, ohne sie 
zu negieren. Figur und Umgebung bedingen 
einander und dringen dennoch nicht inein- 
ander ein; sie verschlingen sich nicht gegen- 
seitig. Nichts ist nur positiv, nichts nur nega- 
tiv; so ist alles gleichwertig, jedoch nicht gleich 
und nicht vertauschbar. Freund stellt weder 
die überlieferten Formen in Frage, noch ver- 
nachlässigt er auch nur eines der Elemente 
der Malerei; er verschiebt nur die Skala der 
Werte; doch scheint uns dieses »nur« etwas 
ein Fortschritt. 
»Welches auch immer das Sujet sein mag, das 
er behandelt, Freund bringt Gedanken zum 
Ausdruck ...« 1962 wurde das gesagt. Von 
einem französischen Kritiker. Wir hatten nach- 


sehr Bedeutsames zu sein, 


denken müssen, was er wohl unter »pensde« 
verstanden wissen wollte. Jetzt — spätestens 
— wissen wir es. 
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1 Johann Jacob Dorner (1741 — 1813). »Der Marktschreier«. Kopie nach Gerard Dou. München, Bayerische Staatsgemäldesammlungen 


Johann Jacob Dorner (1741-1813). “The Quack”. Copy after Gerard Dou. Munich, Bayerische Staatsgemäldesammlungen 


PER Fine Historie 


von Schirm, Charme 
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Beschirmt sein — das will heißen, man ist 
behütet und beschützt, beschützt vorSonne und 
Regen, im übertragenen Sinn aber auch vor 
allerlei Unbilden und Gefahren. Ein Schirm ist 
über einem Tischchen aufgespannt, gleich ent- 
steht das Gefühl vom Dach über dem Kopf, 
also von Geborgenheit und Behütetsein. So 
geht es dem Verkäufer an seinem Stand auf 
dem Markt (Abb. ı) oder dem Erholung- 


Unter dem 


Schirmdach findet man seinen festen Platz. Ein 


suchenden am Meeresstrand. 
Schirm kann aber auch lediglich eine symbol- 
hafte Bedeutung haben, kann als Zeichen von 
äußerer Würde und hohem Ansehen gelten. 
Bedeutende Persönlichkeiten werden durch 
über sie gehaltene Schirme bei Umzügen ge- 
ehrt. Diese Gepflogenheit wurde im Mittel- 


alter von der katholischen Kirche übernom- 


2 Carl Spitzweg (1808 — 1885). »Der Sonntagsspaziergang«. Salzburg, Museum Carolino Augusteum 


Carl Spitzweg (1808 — 1885). “Ihe Sunday Walk”. Salzburg, Carolino Augusteum Museum 





men. Aus dem Schirm wurde der Baldachin, 
unter dem der höchste Geistliche mit dem 
Allerheiligsten bei Prozessionen durch die 
Straßen schritt. 

Die Geschichte des Schirmes ist lang, sie läßt 
sich mehrere tausend Jahre zurückverfoleen. 
Zuerst gab es Sonnenschirme. Das erscheint 
verständlich, wenn man bedenkt, daß sie in 
erfunden wurden. Aus 


südlichen Ländern 
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Persien kamen die Schirme zu den Griechen. 
Sie dienten schon damals zweierlei Zwecken, 
einmal als Sonnenschutz, dann aber auch als 
Ehrung für Prominente. Vornehme Griechin- 
nen betrachteten den Sonnenschirm als modi- 
sches Beiwerk und ließen sich von einem 
Diener dasSonnendach über den Kopf halten. 
Unsere Abbildung zeigt die früheste erhaltene 
Wiedergabe eines solchen Sonnenschirmes, 
den in diesem Fall ein Satyr der vornehmen 
Dame nachträgt (Abb. 4). Die Römer erst 
kamen darauf, den Schirm auch als Regen- 
schutz zu benutzen. Solch ein Schirm sah aus 
wie ein flacher Kegel, und sein Griff saß an 
der Seite. Anfangs verwendete man für Son- 
nenschirme Bambusstäbe und Palmblätter; 
späterwurden die Ansprüche wesentlich höher 
geschraubt, und die Schirme bestanden aus 
Seide, die mit Gold verziert wurde. Die Trag- 
stangen wurden mit Elfenbein und Edelstei- 
nen geschmückt. Regenschirme waren da- 
gegen wesentlich einfacher und waren wohl 
aus Leder gefertigt. 

Daß seit Antike die einen 


der Tradition, 
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Schirm als Symbol für Würde anzusehen, 
nicht erlosch, das beweisen Darstellungen aus 
dem ı2. Jahrhundert, wie sie unser Bild von 
dem berühmten indischen Tempel in Angkor 
zeigt (Abb. 3). Hier reiten angesehene Krieger 
unter Baldachinen, die an Stöcken über sie 
gehalten werden. Hierdurch tritt ihre Er- 
habenheit über das gemeine Volk deutlich in 
Erscheinung. 

Das ganze Mittelalter kannte weder Sonnen- 
noch Regenschirme. Um bei schlechtem Wet- 
ter nicht durchnäßt zu werden, trug man ein 
Regentuch. Erst im 16. Jahrhundert wurden 
in Italien und Spanien in höfischen Kreisen 
Schirme bei Reisen und Jagden benutzt. Es 
waren große, zusammenfaltbare Schirme für 
mehrere Personen. Maria von Medici brachte 


die Schirmmode nach 


Diese 
Schirme waren mit einem Horngriff versehen 


und 


Frankreich. 


besaßen ein Wachstuchdach, das so 


schwer war, daß die eleganten Damen sich 
ihren Schirm von einem Bediensteten nach- 


tragen ließen. Im ı8. Jahrhundert aber be- 


gann eine regelrechte Schirmmode. Der 








Schirm wurde zum kokett verspielten Beiwerk 
zur modischen Kleidung. Er wurde handlich 
in Form und Gewicht, erhielt Spitzenschmuck 
und Fransen und war ledielich ein Zierat. 
%inen praktischen Wert hatte er kaum mehr. 
Man ahmte auch orientalische Formen nach, 
und noch zur Empirezeit zeigte sich die gut 


angezogene Frau mit einer Art von chinesi- 
schem Sonnendach. Das ı9. Jahrhundert er- 


es 
i ker, ee 
% Nies [+3 # 


s a 


freute sich eines sehr beliebten Sonnenschir- 
mes, des sogenannten Knickers, der eine 
Mechanik zum Umknicken hatte, so daß man 
das Dach schrägstellen konnte (Abb. 2). Im- 
mer häufiger wechselte der Sonnenschirm 
seine Form und erschien in allen möglichen 
Aufmachungen und Farben. Dagegen sah 
man beim Regenschirm auf praktische Ver- 
wendbarkeit. Erwurde größer im Format und 
bequem zur Handhabung. Renoir hat mit 
sichtlicher Freude ein Bild gemalt, in dem die 
Regenschirme eine gewichtige Rolle spielen 
(Abb. 7). Sie schen für uns heute etwas alt- 


modisch aus, sind aber im Prinzip die gleichen 





wie unsere heutigen Regendächer. Wichtig 
ist, daß seit dem Ende des ı9. Jahrhunderts 
auch die Herren Nutznießer des Regenschir- 
mes wurden. Nachdem im 20. Jahrhundert 


der a Kite den Besensihium m Ti 3 a a Baldachin. Relief vom Tempel 3 Umbrellas as Canopies. Relief from the temple 

schen und Koffern verschwinden ließ, ferner S et EIruRen), z2.dh. i at Angkor (India), ratk century At; 
Wir j ö x i 4 Schirmiragender Satyr. Griechische 4 Satyr with an umbrella. Greek vase painting. 

die Sonnenbegeisterung den Sonnenschirm  yasenmalerei. 5. Ih.v. Chr. Er era BC, 

völlig verbannte, feiern in jüngster Zeit beide 5 C/aude Monet (1840-1926). 3 Claus Monet TEN. 

Schirmarten ein Comeback und erstehen in »Am Strand von Trouville« “On the Beach at Trouville” 

modischen Formen und buntesten Farben. 6 August Macke (1887 — 1914). »Modegeschäft« 6 August Macke (1887 — 1914). “Millinery” 
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7 Auguste Renoir (1841— 19 
»Die Regenschirme« (Ausschnitt). 
London, 
National Gallery 


Auguste Renoir (1841— 1919). 
“The Umbrellas” (detail). 
London, National Gallery 
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In dem bis jetzt entstandenen Werk des im 
Hegau beheimateten Malers ©. G. Becker 
läßt sich eine ziemlich geradlinig verlaufende 


Entwicklung verfolgen, in der sich wohl eine 
zunehmende Intensivierung und reicher wer- 
dende Entfaltung der malerischen Mösglich- 
keiten abzeichnet, die jedoch keinen Bruch, 
keine grundsätzliche Wandlung in der künst- 
lerischen Auffassung aufweist. 

Letzteres ist für einen deutschen Künstler, der 
1924. als Zwanzigjähriger in Düsseldorf sein 
Studium begann, danach seit 1927/28 auf 
kürzeren und längeren Studienreisen und 
-aufenthalten die Begegnung mit der Kunst 
unserer Nachbarländer, vornehmlich der fran- 
zösischen, suchte, aber auch in deutschen 
Künstlerkreisen nahe Freundschaft pflegte, 
keineswegs selbstverständlich. Solche Haltung 
bezeugt und erfordert künstlerische Bewußt- 
heit und Disziplin, ihr verbietet sich eigen- 
sinnige Selbstsicherheit. Becker hat sich An- 
regungen gegenüber stets offen gezeigt, in der 
Auseinandersetzung mit fremder und ver- 
wandter 


Kunst allerdings zunehmend an 


Selbständigkeit gewonnen. 
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Von Hans Fegers, 
Stuttgart 


C. G. Becker überrascht nicht mit originellen 
und auch nicht mit sonderlich aufregenden 
Bildeinfällen, weder in der Wahl des Inhalts 
noch in der Form zeigt er sich als Neuerer um 
jeden Preis. Er ist kein Revolutionär, bleibt 
vielmehr Bildmotiven 


verpflichtet: Stilleben, Landschaft, die Einzel- 


den herkömmlichen 
figur, auch als Bildnis, und Figurenkomposi- 
tionen sind seine Themen. Der Verführung 
zur vollkommenen Abstraktion ist er, so nahe 
er auch immer wieder einmal daran gewesen 
sein mag, nicht verfallen — vielleicht gerade 
deshalb nicht, weil er zu abstrahieren vermag, 
weil ihm das Bildhafte, das schließlich nur 
durch Abstraktion zu gewinnen ist, 
ist als die 


wesent- 
reine Form, 
wesentlicher aber auch als das Erzählerische 


licher sogenannte 
und die Beschreibung zuständlichen Daseins 
um seiner selbst willen. Wichtigstes Mittel 
beim Abstrahieren ist ihm die Farbe, mit ihr 
löst er sich von der dinglichen Nähe beobach- 
teter Natur ebenso wie von der gegenständ- 
lichen Dichte erlebter oder geträumter Situa- 
tionen. 

Wir sagten, Becker glänze nicht mit neuen 


I C.G.Becker 


An der Grenze zur Abstraktion 


Bildeinfällen. In der Entwicklung und An- 
wendung der gestalterischen Mittel erweist er 
sich dagegen als ein außerordentlich erfinde- 
rischer Künstler, der z.B. der Farbe immer 
noch neue Möslichkeiten abgewinnt. Die Farbe 
ist es, mit der er die Natur geradezu entstoff- 
licht. Es sind nicht gemalte Blumen, was da in 
seinen Bildern blüht, und es ist nicht der Him- 
mel, der über dem Wasser hell strahlt: Es sind 
die Farben, die blühen und leuchten. Blühen 
und Duft und Schönheit farbigen Scheins wer- 
den nicht »wiedergegeben«, sie sind eine Lei- 
stung der vom Künstler mit überlegener 
Sicherheit so eingesetzten Farbe. 

Die Farbe scheint Becker bei jedem Bilde wie- 
der neu zur Aufgabe zu werden. Nie dient sie 
ihm nur zur Kennzeichnung oder lediglich 
charakterisierenden Beschreibung, er sucht den 
jeweils möglichen Ausdruckswert der Farbe. 
der sich in seinen Bildern auf vielfältige Weise 
wandelt und natürlich von der Art ihrer Ver- 
wendung, auch vom Farbauftrag bestimmt 
wird. So finden wir (in der » Absinthtrinkerin «. 
Abb. 4) pastos aufgetragene Farben zu strah- 
lender Leuchtkraft gebracht, indem der Künst- 


» Rückenakte«. 

1965. 

Öl. 100 :60 cm 

»In der Nacht«. 
1965. 

Öl. 80: 100 cm 

» Trauernder Mann «. 


1953. 
Öl. 80: 100 cm 


“Nude as seen 
from the Back”. 
1965. 

Oil. 

100:60 cms. 
“At Night”. 
1965. 

Oil. 

80: 100 cms. 
“Man 

in Sorrow”. 
1953. 

Oil. 


80:00 cms. 
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ler jede Farbe im kontrastierenden Neben- 
und Gegeneinander sich voll entfalten läßt, 
so daß jede ihre Schönheit erweisen und be- 
haupten kann; dabei vermitteln die Flächen- 
struktur verdeutlichende und rhythmisierende 
Akzente setzende Einsprengsel — etwa von 
Grün und Blau in Rotflächen, oder von gelben, 
blauen und weißen Flecken und Tupfen im 
Gründen opak bleibenden Farbflächen den 
Glanz von etwas Kostbarem. Dann wieder 
malt Becker Bilder, die zu regelrechten Farb- 
geweben werden, indem er leicht hingetuschte 
Flecken locker aneinanderreiht, zwischen 
denen der Flächengrund immer wieder sicht- 
bar wird. Vergleichliche Wirkungen erzielt der 
Künstler, wenn er zwischen den Farbflächen 
ein helles Gitternetz stehen läßt, zwischen des- 
sen Stegen die Farben dann allerdings mehr 
den Charakter von transluzidem Email an- 
nehmen. 

Nach solcher Charakterisierung könnte man 
versucht sein, anzunehmen, daß Bildthema 
und -inhalt für Becker kaum mehr als ein 
Anlaß sind, dekorativ wirksame Farbformen- 
gebilde zu schaffen, auf die er sein gestalte- 
risches Bemühen ausschließlich konzentriert. 
Nun sind die dekorativen Qualitäten seiner 
Bilder sicherlich nicht gering einzuschätzen, 
und es bedeutet dem Künstler die arabesken- 
hafte Schönheit seiner Malerei nicht wenig. 
Ist solche Feststellung schon eine Abwertung? 
Darauf kann man nur mit der Gegenfrage 
antworten: Wann hätte je Malerei auf diese 
Werte verzichtet? Natürlich erschöpft sie sich 
nicht darin, auch bei Becker nicht, für den die 
Schönheit der Malerei und die dekorativen 
Mösglichkeiten der Farbkomposition nicht 
Selbstzweck sind, sondern ihren gestalterischen 
Sinn immer nur als Bildausdruck für ein be- 
stimmtes Thema haben. 

Im Rückblick auf das Werk des heute 65jähri- 
gen Künstlers fällt auf, daß in seinen Tafel- 
bildern das Dramatische so gut wie ganz fehlt, 
weder das Tragische noch das Heroische hat 
ihn nachhaltig beschäftigt. In seinen Bildvor- 
würfen bevorzugt er die Stille, eine versonnen 
heitere, in der Ausdrucksgebärde stets verhal- 
tene, nicht selten auch melancholisch stim- 
mende Welt. Diese Welt ganz frei von Senti- 
ment oder literarischer Anwandlung, aber 
auch von »Stimmung« künstlerisch darzustel- 
len, d. h. einen adäquaten Bildausdruck dafür 
zu finden, hat Becker seine gestalterischen 
Mittel außerordentlich intensiviert und diszi- 
pliniert und eine sehr malerische, ganz aus 
der Farbe heraus entwickelte Malerei geschaf- 
fen, in der Inhalt und Form sich auf überzeu- 
gende Weise entsprechen. 


4 » Absinthtrinkerin«. 1967. Öl. 100: 80 cm 
5 »Der Hirte«. 1960. Öl. 50:60 cm 


4 “Woman Drinking Absinth”. 
1967. Oil. 100 :80 cms. 
5 “The Shepherd”. 1960. Oil. 50:60 cms. 


Gurt 
tenveri 


Das 21. Jahrhundert 


im Vister 


Von Kristian Sotriffer, 
Wien 


Der Wiener Curt Stenvert (geboren 1920 als 
Kurt Steinwendner, der sich als Filmschöpfer 
einen Namen zu machen wußte) hat sich in 
Zeit, Kunst- 


begriff in Frage zu stellen lernte, viel vorge- 


einer welche den orthodoxen 
nommen. Er prophezeit und propagiert eine 
»Kunst des 21. Jahrhunderts«, indem er den 
Versuch unternimmt, sie nicht nur selbst zu 
erzeugen und unter die (denkbaren) Konsu- 
menten zu bringen, sondern sie auch mit 
einem moralisch-ideologischen Überbau zu 
versehen und sie so in einen direkten, provo- 
kanten Gegensatz zu dem zu setzen, was an- 
dere machen. 

In einem »Offenen Brief an die Elite« ver- 
kündete er im Jahr 1966 (dem Jahr, in dem er 
im Österreich-Pavillon der Biennale von Vene- 
dig erstmals einem breiteren Publikum vorge- 
stellt wurde), daß es so etwas wie seine Kunst 
deswegen noch nicht gegeben habe, weil »die 
bildenden Künstler dandylike schlafen, sich 
als schlaue Füchse manieriert gebärden (womit 
er den Wiener »Phantastischen Realismus« 
zu treffen sucht), als Neue-Kunst-Wirte kalten 
Kaffee servieren — oder sich im leder-west- 
lichen Formalismus austoben «. 

Was der laufend Manifeste gebärende Sten- 
» Existenzerhellung 


vert erreichen will, ist 


1 »Lesbia contra motor«. 1947. 
Öl auf Holz. 115 :140 cm 


über das Auge«; die nach ihm auf den Plan 
getretenen Studenten verwenden dafür den 
Begriff »Bewußtseinserhellung«. Er hat weni- 
ger den Begriff »Kunst« als den einer »Revo- 
lution« im Sinn, »für die Gesellschaft in der 
‚freien Welt«..., 


ist, der zwei Dimensionen fehlen, die geistige 


eine Gesellschaft, die flach 


und die menschliche«. 

Was tut Curt Stenvert, um sich als »progres- 
siver Künstler« der »Gesellschaft zu integrie- 
ren«? Er greift zu Mitteln, die zuerst Dada 
und dann die verschiedenen Pop-art-Idiome 
ausgebildet haben, ohne daß er mit beiden 
Richtungen zu identifizieren wäre. Mit einem 
großen materiellen und technischen Aufwand 
stellt er Gebilde her, die er unter dem Begriff 
»Funktionelle Kunst« vereinigt, die sich je- 
doch in Wirkung, Ausstrahlungskraft und Ab- 
folge etwa seit 1961 — dem Jahr, in dem 
Stenvert eine schon 1945 begonnene, dann 
aber jahrelang unterbrochene bildnerische 
Tätigkeit wieder aufgenommen hatte — sehr 
verändert haben. 

Stenvert setzt aus Fundstücken in Trödler- 
läden oder Gebrauchsartikeln aller Art (etwa 
der Schaufensterwerbung) Objekte zusam- 
men, die einen gewissen Anspruch erheben, 


deren geistige und künstlerische Qualität je- 





“Lesbia contra motor”. 1947. 


Oil on wood. 115 :140 cms. 


doch stark differiert. Banalitäten und Triviali- 


täten (die Stenvert auch bewußt einsetzt) 
wechseln in seinen — säuberlich beschrifteten 
und numerierten, oft große Dimensionen an- 
Konstellationen 


nehmenden — Arbeiten mit 


von verblüffender und manchmal auch er- 
schreckender Wirkung. Eine gern eingeführte 
ironisch-sarkastische Komponente und ein 
Hang zu Absurditäten aller Art tun ein übri- 
ges, um manchen dieser Stücke tatsächlich 
eine schockierende, zunächst Abwehrstellun- 
gen provozierende Funktion zu verleihen. In 
manchen seiner Objekte entfaltet Stenvert 
auch eine gewisse Poetik, häufiger aber spricht 
aus ihnen ein aggressives, das »Spontanerleb- 
nis eines bildnerischen Werks« förderndes Ele- 
ment. Stenvert wagte sich an so große Themen 
wie »Stalingrad«, ein gewaltige Dimensionen 
annehmendes Gebilde, das die vielen Aspekte 
dieses Vorwurfs unter einen Nenner zu brin- 
gen versucht und das sich derzeit im Musee 
d’Art Moderne in Paris aufgestellt findet. 

Curt Stenvert liebt eine direkte, häufig wenig 
sublimierte Sprache in einem Grenzfeld zwi- 
schen Kunst, Antikunst und den aus der Wer- 
bung bekannten Ausdruckswerten. Seine 
Stücke sind agitatorische Konglomerate, die er 


programmatisch und serienweise gegen den 
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» L’art-pour-l"art«-Begriff und »für den Men- 
schen« zu entwerfen vorgibt. Inwiefern sich 
die von ihm beabsichtigte Wirkung auf die 
Dauer einstellen kann, wird die Zeit ent- 
scheiden. Fraglich bleibt, ob er das von ihm 


anvisierte 21. Jahrhundert erreichen wird. 
Aus Stenverts Manifesten 


»An die Künstler! 

... Die funktionelle Kunst des 21. Jahrhun- 
derts dient der Bewältigung dieser »mensch- 
lichen Probleme< durch Vernunft. Auf bio- 
logischer Basis. Durch nüchterne Humanität. 
Funktion dieser Kunst ist Existenzerhellung. 
Zur Sicherung der Existenz. Darüber hinaus 
will diese Kunst das Leben des Menschen för- 
dern. Als wertvollstes, unwiederbringliches 
Gut zur höchstmöglichen Erfüllung steuern. 
Die funktionelle Kunst ist durch ihre Aufgabe 
»magische Praxis«, >soziale Magie«, »ethische 
Kybernetik“. — Um auf die Gesellschaft ein- 
zuwirken, bedient sie sich aller Möglichkeiten 
der Kommunikation — als bio-logische, kon- 
sequente Fortsetzung des Nervensystems. 
Durch Kreuzung der Kommunikationsmittel 
werden die Wirkungsmöglichkeiten verviel- 
facht. Die maximale Wirkung erreicht diese 
Kunst im »Programmierungsspiel. Damit 
steuert sie die Erkenntnis- und Erlebnispro- 
zesse von Gesellschaften. Auf Grund wissen- 
schaftlicher Fakten. Nach Grundsätzen einer 
aus der bio-logischen Vernunft entwickelten 
Lehre von sittlichen Werten und Forderungen. 
Kin »Programmierungsspiel< heißt: »Integra- 
tion«. Zwei geschlossene Gesellschaften stehen 
einander feindlich gegenüber. Die Fusion 
ihrer Kerne muß erfolgen. Die freiwerdenden 
Energien drohen der Kontrolle zu entgleiten. 
Die Katastrophe steht bevor... Das »Pro- 
srammierungsspiel< analysiert nun das Pro- 
blem der Integration. Und stellt es, in der 
Synthese des Spieles, als gelöst hin. Das Spiel 
wird zum Bindeglied zwischen Weißen und 
Negern. Beide Gruppen erleben gleichzeitig 
Analyse und Synthese. Über das Spiel wie 
Pole verbunden. Sie werden »entladen« Das 
Problem »Integration< wird damit »neutrali- 
siert«. Das wirkliche Ereignis der Integration 
muß jetzt der Musterhandlung folgen. « 


2 Opus 89, » Wozu Geburtenkontrolle? 
Bereitet den Krieg vor!« 
1963/66. Holz, Metall, Kunststoff, Knochen, 
Horn, Stoffe. 120:250:120 cm 

3 »Mensch sein müssen — oder: sich mit 
Illusionen vor Gefahren schützen wollen«. 
1967. Collage. 28 :28 cm 


2 Opus 89, “Why Birth Control? 
Prepare War!” 
1963/66. Wood, metal, plastics, bone, horn, 
fabries. 120.:250:120 cms. 

3 “To be Human — or: Wanting to Protect 
Oneself Against Danger with Illusions”. 
1967. Collage. 28 :28 cms. 











»Brief an die Elite. 

... Die Studenten sind Seismographen des Un- 
behagens in der Welt. Die künftige Elite fühlt 
sich schon für ihr morgiges Handeln verant- 


wortlich. Und deswegen fordert sie von Ihnen, 
daß Sie der kommenden Führungsgruppe 
funktionsfähige Gesellschaftskörper hinterlas- 
sen. Die Rebellionen der Studenten sind nicht 
die einzigen Symptome dafür, daß den Gesell- 
schaftskörpern jene Wirkkräfte fehlen, die im 
Körper eines Menschen — als Hormone — zu- 
sammen mit dem Nervensystem die Funktion 
der Einzelorgane zum Gesamtorganismus re- 


gulieren. Und koordinieren! Sie also, regie- 








Elite, 


Mensch von morgen als »homo«, wie noch 


rende entscheiden darüber, ob der 
heute als »homo sapiens<«, oder gar als »homo 
super sapiens< die Erde besiedeln — oder aber 
als Bestie mit der Maske des Menschen — 
oder gar als Kretin diesen Planeten krebsartig 
überwuchern wird! Bei Ihnen liegt die Ver- 
antwortung! Denn ein geradezu antikes 
Schicksal hat Sie dazu ausersehen, zur regie- 
renden Elite zu gehören! In einer Zeit des all- 
gemeinen Auf- und Umbruches, in der Zeit 
einer >geistigen Völkerwanderung« in die Be- 
reiche einer neuen Humanität — oder in die 
einer noch schrecklicheren In-Humanität als 





je! — Sie werden fragen: Tun wir nicht ge- 
nug?< — Sie tun! Aber eben nicht das Not- 
Wendige! Ihr Curt Stenvert.« 


(Stenverts »Erstes Programmierungsspiel der 
Funktionellen Kunst des 21. Jahrhunderts« 
findet sich in dem über ihn und von ihm 1968 
im Heinz Moos Verlag, München, erschienenen 
Buch: »Funktionelle Kunst. Wege zu einer 
Kunst des 2r. Jahrhunderts.« 100 Seiten mit 
drei Vignetten im Text, 13 Farbtafeln und 38 
Schwarzweißabbildungen auf Tafeln. Format 
27,5:24 cm. Ganzleinen mit farbigem Schutz- 
umschlag. Preis 29,— DM.) 
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Curt Stenvert 





4 Opus 247, »Die sechsundvierzigste menschliche Situation: 


Meine, d.h. die des Curt Stenvert«. 1966. 
Holz, Metall, Papier, Kunststoff. 
Höhe 74 cm, Durchmesser 55 cm 


5 Opus 197, »Die achtunddreißigste menschliche Situation: 


Als verblichener Manager seiner bezaubernden 
Witwe das eigene vergoldete Skelett hinterlassen«. 
Holz, Glas, Kunststoff, Metall, Gewebe, Papier. 
156:188:55 cm 


4 Opus 247, “The Forty-sixth Human Situation: 


My own, i.e. that of Curt Stenvert”. 1966. 
Wood, metal, paper, plastics. 
Height: 74 cms.; diameter: 55 cms. 

5 Opus 197, “The Thirty-eighth Human Situation: 
As Deceased Manager Leaving One’s Own 
Gilded Skeleton to One’s Charming Widow”. 
Wood, glass, plastics, metal, fabric, paper. 
156:188:55 cms. 
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Idee und Ausführung 


Von Anni Wagner 


Der Vergleich eines Gemäldes mit seiner Vorstudie ist immer auf- 
schlußreich. Oft ist es so, daß die Studie frischer und unmittelbarer 
wirkt, daß sie mehr über die künstlerische Handschrift ihres Schöpfers 
aussagt als das sorgfältig ausgeführte Gemälde, das nach ihr entstand. 
Bei Henri de Toulouse-Lautrec trifft dies nicht zu. Stellen wir Studie 
und ausgeführtes Bild nebeneinander, so wirkt die gemalte Fassung 
sublimer, reicher, und bei der Studie bewundert man die vollendete 
Wirkung, die der Künstler trotz der Beschränkung auf einfaches 
Schwarzweiß erreicht hat. 

Wir zeigen hier das Bildnis der Engländerin »Miss Dolly« vom Cafe 
»Star«in Le Havre, das Toulouse-Lautrec zwei Jahre vor seinem Tode 
gemalt hat (Abb. 2). Gegenüber steht die Vorzeichnung zu dem 
Gemälde (Abb. ı). Beide Porträts sind mit der gleichen unerbittlichen 
Schärfe, aber auch mit echtem künstlerischem Elan wiedergegeben. 
Die Studie zeigt Miss Dolly im Profil, im Gemälde erscheint sie in 
leicht veränderter Stellung, aber mit dem gleichen Gesichtsausdruck. 
Toulouse-Lautrec pflegte von Paris, wo er wohnte, nach Le Havre zu 
fahren, um von dort mit dem Schiff nach Bordeaux zu reisen und 
anschließend seine Mutter im Schloß Malrom& in der Gironde zu 
besuchen. In Le Havre lernte er bei einer solchen Gelegenheit Miss 
Dolly, das Modell zu unseren beiden Abbildungen, kennen. Er war so 
davon begeistert, daß er sich nicht mit einer Zeichnung von ihr zufrie- 
dengab, sondern sein Malwerkzeug kommen ließ, um sie zu malen. 
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Henri de 
Toulouse- 
Lautrec. 
Zeichnung zu 
dem Bilde rechts 


2 Henri de 


Toulouse- 
Lautrec. 
»Engländerin 
vom Cafe Star in 
Le Havre«. 1899. 
Albi, Museum 


Henri de 
Toulouse- 
Lautrec. 
Drawing to 
the picture 
on the 
right side 


2 Henri de 


Toulouse- 
Lautrec. 
“Englishwoman 
of the Cafe Star 
at Le Havre”. 
1899. Albi, 


Museum 
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Offenkundig ist das Kunstwerk durch seine 
Stilhaftigkeit begrenzt, doch weist jedes Werk 
der Kunst über seine temporäre Definition 
hinaus. Von dem Augenblick an, in dem der 
Schöpfer sein Kunstwerk in die Existenz ent- 
läßt, d.h. in die Geschichte, kann es nicht nur 
Anlaß zum Rückblick in vergangene Zeiten 
sein, noch ist es uns nur ein historisches Doku- 
ment ohne aktuellen Bezug. Die Geburt eines 
Werkes der Kunst ist ein wesentliches, auch in 
die Zukunft reichendes Moment in der Ge- 
schichte der Kunst und damit auch der Men- 
schen. Zugleich ist es das Erbe des Künstlers 
an die kommende, dem Kunstwerk auferlegte 
immer neue Gegenwart, in der es auf das 
Neue zu bestehen hat. 

Die früheste Erfahrung der Kunst war ihr Er- 
lebnis als Mittel der Beschwörung; sie diente als 
ein Instrument des Rituals, das der mensch- 
lichen Existenz lebensnotwendig war. Als spe- 
zifisches Attribut menschlichen Lebens reichte 
die Kunst durch die Zeiten zur Erkenntnis, 
zur Lebensbereicherung und -freude. Als 
Weg, den Menschen in das Gleichgewicht mit 
Natur und Umwelt zu bringen und ihn an der 
Schöpfung des Kosmos teilnehmen zu lassen, 
hat sie ebenso ihre Funktion ausgeübt wie 
dadurch, dem Menschen durch die Benennung 
von wesentlichen Erfahrungen jene Geborgen- 
heit und Sicherheit zu geben, deren er beson- 
ders heute in dieser ihm weitgehend entfrem- 
deten Welt so dringend bedarf. In der Bereit- 
schaft der Kunst, jedem das Selbsterfahrene 
bewußt zu machen, liegt die Gewähr, daß 
Kunst nicht nur in ihren vergangenen Epo- 
chen dem Menschen unentbehrlich war, son- 
dern es auch zukünftig bleiben wird. Solange 
die Kunst unsere Wünsche und Träume for- 
muliert, die Erfahrungen menschlichen Le- 
bens gestaltet und von dem, was wir alle ken- 
nen, von Liebe, Begehren, Leid, Kampf, 
Glück, Leben und Tod, zeugt, wird sie uns 
immer in ihren Bann ziehen. Ergriffenheit ist 
Disposition zur Kunst. Um ein Künstler zu 
sein, muß man erst ergreifen, dann bewegen, 
das Erlebnis zur Erfahrung, die Erinnerung 
zur Aussage und die Materie zur Gestalt 
zwingen. Erst diese schöpferische Umwand- 
lung sichert uns die Teilnahme am künstleri- 
schen Werk. 

Viele der sogenannten Intellektuellen, die sich 
der Kunst verpflichtet haben, legitimieren mit 
blindem Eifer ihre Kunst-Entwürfe durch die 
geistesgeschichtliche Entwicklung des Abend- 
landes. Dabei ignorieren sie wissentlich, wo- 
mit sie dem intellektuellen Schwindel Vor- 
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Kunst 
und 
Anti-Kunst 


Von 
Klaus-Hartmut 
Olbricht 





Kunst und Anti-Kunst. 

Oben: Jean Ipousteguy, Detail aus der 
Figurengruppe »Tod des Papstes«; 
unten: Guido Molinari, 
»Fläche in Blau und Ocker« 


Art and Anti-Art. 

Above: Jean Ipousteguy, detail from the 
group of figures “Death of the Pope”; 
below: Guido Molinari, 

“Space in Blue and Ochre” 








schub leisten, die Realität des Menschen, 
welche die Substanz der großen Philosophien 
ist. Der Prozeß gegen die Kunst ist nun end- 
gültig in unseren Tagen mit aller Vehemenz 
angestrengt worden. Er wird geführt von 
einer Schar der bezeichneten Intellektuellen, 
die sich der Verleumdung der Kunst widmen. 
Kunstsysteme sind von ihnen aufgestellt wor- 
den, um ihr neues Schaffen zu begründen. 
Einer Anti-Kunst, die in einer onanistischen 
Meditation ihre Befriedigung findet, wird 
nun gefrönt. 

Nur noch als in Massen produzierbares, ästhe- 
tisches Objekt soll sich das Kunstwerk ver- 
stehen. Das Werk der Kunst ist aber nicht bloß 
ein ästhetisches Objekt, wie es die experimen- 
telle Ästhetik glauben machen will. Es unter- 
scheidet sich vom nur ästhetischen Objekt und 
anderen Dingen durch seine individuelle, ori- 
ginale Signatur deskünstlerischen Willens, der 
eine geistige Ordnung zugrunde liegt. Gerade 
das, was Kunst als Schöpfung des mensch- 
lichen Geistes charakterisiert, ist dem natur- 
wissenschaftlichen Kunst-Entwurf unzugäng- 
lich. Die Produkte dieser Ideologien, welche 
die Kunst aus ihrem wirklichen Seinszusam- 
menhang eliminiert haben und sie als eine 
Ersatzkunst, die auf Objekte reduziert ist, in 
der zweiten Realität aufbauen, beherrschen 
heute das Kunstgeschehen. 

Kein Wunder also, wenn Preisrichter die Ver- 
gabe eines Kunstpreises mit der ihre Urteils- 
fähigkeit dekuvrierenden Begründung recht- 
fertigen, es sei dem Künstler gelungen, ein 
ästhetisches Gegenbild zur Wirklichkeit zu 
schaffen. (Den mit 10000 DM dotierten West- 
fälischen Kunstpreis, zugesprochen Otto Piene, 
verteidigte die Jury mit der Begründung, daß 
es diesem Künstler gelungen sei, ein »ästhe- 
tisches Gegenbild zur Wirklichkeit« zu schaf- 
fen und damit den Bereich der bildenden 
Kunst erweitert zu haben!) 

Die Kritiker dieser ideologischen Manipula- 
tionen reden nicht einer überalterten Ästhetik 
das Wort, einer Verewigung bereits bewußter 
Formen der Kunst aus der Vergangenheit, 
sondern sie plädieren für die Erkenntnis 
neuer, bewußtseinserweiternder Formen ech- 
ter künstlerischer Gestaltung und für die Er- 
haltung der schöpferischen Grundquellen, die 
im Individuellen liegen. Kunst kann uns nur 
ein neues Vergnügen bereiten und eine intelli- 
gente Befriedigung des Bewußtseins bewir- 
ken, wenn sie sich von der geistigen Sterilität 
der modernen, konstruierten Produkte befreit, 
denen die Mitwirkung des Schöpfers fehlt. 








Tram. Kann 


Die Unwirklichkeit des Wirklichen 





Von Paul Pieper, Münster 


Im Oktober und November 1968 hat der Ham- 
burger Kunstverein dem »Realismus in der 
Malerei der zwanziger Jahre« mit einer um- 
fangreichen Ausstellung ein Denkmal gesetzt. 
Damit wurde dank der Initiative von Hans 
Platte eine ganze Schicht von überwiegend 
gegen Ende des vergangenen Jahrhunderts 
geborenen Malern ans Licht gezogen, die 
heute zu Unrecht in den Hintergrund getre- 
ten, vielfach vergessen sind. Dieser Neorealis- 
mus, Magische Realismus, die Neue Sachlich- 
keit — um ein paar damals geprägte Stil- 
begriffe zu zitieren — hat zwar in verwässer- 
ter, romantisierender Form eine gewisse 
Nachfolge in den dreißiger Jahren gefunden, 
für den großen Gang der Entwicklung aber 
nur durch sein teilweises Verschneiden mit 
dem Surrealismus Kontakt gewonnen. 

Unter den etwa sechzig Malern, die der Kata- 
log aufführt, sind bekannte Namen wie Otto 


»Es könnte alles so schön sein, wenn .. .« 
1948. Öl. 98,5 :120 cm 


“All could be well if...” 
1948. Oil. 98.5 :120 cms. 
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Dix, George Grosz, Alexander Kanoldt. Man 


entdeckt, daß Julius Bissier damals in diesen 
Kreis gehörte, und findet auch die internatio- 
nalen Parallelen, etwa bei Carlo Carrä, Au- 
guste Herbin und Moise Kisling. Und man 
findet zwei Bilder von Franz Radziwill aus 
den Jahren 1928 und 19531, den »Todessturz 
Karl Buchstätters« und die Stadtkulisse mit 
dem »Wasserturm in Bremen«. Die Zuge- 
hörigkeit Radziwills zum und seine Sonder- 
stellung in diesem Realismus der zwanziger 
Jahre wird deutlich. Über der Dorfstraße (von 
Dangast?), die eine Bahnlinie kreuzt, ragen 
deren Schranken steil in den nachtschwarzen 
Himmel. Scharf beleuchtet und mit ungemei- 
ner Präzision gezeichnet springt jede Einzel- 
heit des Mauerwerks, des Straßenpflasters, der 
Bäume den Betrachter förmlich an. Aber es 


ist nicht das Licht des Tages, der Sonne, son- 
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dern ein völlig unwirkliches, geheimnisvolles 
Licht, das die Dinge so prägnant anstrahlt. 
Und einsam stürzt das insektenhafte Flug- 
zeug durch das Schwarz des Himmels. Durch 
Übersteigerung wird das Reale zum Irrealen 
verfremdet. Ähnlich ist es bei dem zunächst 
harmlos einer Stadtvedute Canalettos glei- 
chenden Bild mit dem Bremer Wasserturm. 
Ich erwähne diese Bilder, weil sie mir die frühe 
Reife im Werk Franz Radziwills, die eben in 
jenen Jahren liegt, besonders gut zu vertreten 
scheinen. Damals hat er seinen Stil, seine per- 
sönliche Aussageweise gefunden, gewiß in 
Zusammenhang mit der genannten Bewe- 
gung, aber doch in einer durchaus eigenstän- 
digen Abwandlung. Von da an läßt sich das 
Werk Radziwills mit dem Werk keines Zeit- 
genossen mehr verwechseln. Der Weg von den 
Bildern des Dreißigjährigen zu den Bildern 





des Sechzig- bis Siebzigjährigen ist lang und 
verzweigt, aber im Grunde beharrt er bei dem, 
was sich in jenen Jahren entwickelt hatte. 

Wenn hier einige Bilder der Nachkriegszeit, 
zwischen 1948 und 1960 entstanden, vorge- 
stellt werden, so ist allerdings deren kompli- 
ziertere Anlage, die größere Vielschichtigkeit 
leicht einsichtieg. Es geschieht viel mehr in die- 
sen Bildern, und nicht alles ist ohne weiteres 
interpretierbar. Noch immer ist es die Welt 
der See, der Schiffe und des Hafens, daneben 
das, was sich am Himmel an natürlichen und 
künstlichen Gebilden bewegt, dem das Inter- 
esse des Malers gilt. Eingezwängt zwischen 
die Fluchten einer Eisenbahnrampe und eines 
Kais, an dem riesige Schiffe bedrohlich empor- 
ragen, steht der Knabe Tobias und blickt uns 
aus dunklen Augen an. Hinter ihm zielt die 


Perspektive in eine unmeßbare Ferne. Das ist 


Franz Radziwill 


»Der Streit der Ideologien«. 


1958. Öl. 71,5.:95 cm 
»Harzsteine«, 
1960. Öl. 74,.5:103 cm 


“The Contest of Ideologies”. 


1958. Oil. 71.5:95 cms. 
“Harz Rocks”. 


1960. Oil. 74.5:103 cms. 


der Tatbestand. der eigentlich schon genügte, 
um die Verlorenheit des Kindes in einer feind- 
lichen Welt auszusprechen. Aber Radziwill 
begnügt sich nicht damit, er läßt nicht nur 
den Engel hinter Tobias erscheinen, sondern 
bevölkert den Himmel über den technischen 
Giganten mit seltsamen Gebilden, Kugeln, 
einem Flugzeug, ausgehend von einem gera- 
sterten Halbkreis, der oben als Mitte einge- 
hängt ist. 

Vielfach sind schon die Bildtitel kennzeich- 
nend für das, was der Maler will oder — ver- 
birgt. So, wenn das Bild von 1948 heißt: »Es 
könnte alles so schön sein, wenn ...« Könnte 
wirklich die Welt schön sein, wenn sie nicht 
durch den Menschen selber zugrunde gerichtet 
würde? So deutet man sich die Trostlosigkeit 
dieser Küste, mit der Kapelle, gespenstisch 
kahlen Bäumen und verstreuten Grabkreuzen. 





Ein geflügeltes Wesen liegt erschlagen auf 
dem Strand. Aus dem Meer ragt der Schorn- 
stein eines gesunkenen Dampfers. Und von 
dem nächtlichen Himmel scheint ein Tornado 
herabzustoßen, ein großes Ei schwebt vor dem 
Schwarz, während ein Bomber dem Grauen 
zu entkommen sucht. In diesem Werk und den 
zahlreichen Bildern verwandter Themen ist 
sicherlich Zeitkritik oder besser Vision aller 
Bedrohungen der Gegenwart. In seinem späte- 
ren Werk, ein Beispiel etwa das hier reprodu- 
zierte Bild »Der Streit der Ideologien«, ist der 
Maler nicht immer der Gefahr entgangen, 
seine Visionen zu weltanschaulicher Literatur 
werden zu lassen. Da ist das Aufgebot der 
Motive: die Fahnen Rot und Weiß, Stadtbild 
und schroffes Gebirge, am Himmel die rotie- 
renden Körper; aber die Summe der Motive 
ist nicht mehr das den Betrachter bezwin- 
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gende, in den Sog der Visionen hineinzie- 
hende Ganze. Daneben gelingen wieder Bilder 
von der Aussagekraft der »Harzsteine«. Vor 
der Folie des blauen Himmels mit der von 
Augen besetzten, tränenden Scheibe die auf- 
steigenden grauen Gebilde, unförmlich dro- 
hend neben der Stadtansicht rechts. 

Diese Beispiele sind nur ein kleiner Ausschnitt 
aus dem umfangreichen und vielfältigen 
Werk des unermüdlichen Künstlers, der sich 
in der Einsamkeit Ostfrieslands von allem 
Kunstbetrieb fernhält. Eine solche bewußte 
Isolierung birgt heute die Gefahr, daß ein 
Lebenswerk in seinem Rang nicht oder zu 
spät erkannt wird. So ist auch der Name Rad- 
ziwill — als einem der wenigen »Gegenständ- 
lichen« von Bedeutung in unserer Gegenwart 
— lange Zeit nicht in das allgemeine Bewußt- 
sein eingeprägt gewesen. Neuerdings hat sich 
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das geändert, nicht zum wenigsten durch die 
umfangreiche Retrospektive, die von der Bau- 
kunst-Galerie in Köln im vergangenen Herbst 
dem Maler gewidmet wurde. 

Franz Radziwill lebt seit dem Jahre 1921 in 
Dangast, jenem kleinen Fischerdorf, das in 
der Geschichte der »Brücke« vor dem Ersten 
Weltkrieg eine wichtige Rolle spielt. Geboren 
ist er, nicht weit entfernt, 1895 in Stroh- 
hausen, die Jugendjahre verbringt er in Bre- 
men. Erst auf einigen Umwegen kommt Rad- 
ziwill nach dem Ersten Weltkrieg zur Male- 
rei. 1920 gehört er in Berlin zur Freien Sezes- 
sion und zur Novembergruppe; Dix, Grosz, 
Schmidt-Rottluff sind seine Freunde. 1953 er- 
hält er eine Professur an der Düsseldorfer 
Akademie und wird zwei Jahre später wieder 
entlassen. Danach bereist er mehrere Jahre 
lang die Welt. 





Franz Radziwill 


4 » Tobias im Hafen«. 
1950. Öl. 103 :ıır cm 


“Toby at the Port”. 
1950. Oil. 


703 : IIT cmS. 


Magie 
und 
Abstraktion 


Hannes Schmucker 
(2892-1963) 


zum Gedächtnis 


Von Walter Romstoeck 


Am 6. April 1969 wäre Hannes Schmucker 
siebzig Jahre alt geworden. Er gehörte jener 
Malergeneration an, die in der »Neuen Sach- 
lichkeit« ihren ersten bestimmenden Ausdruck 
fand. Der Expression müde, die die deutsche 
Malerei vor dem Ersten Weltkrieg bestimmt 
hatte, suchte sie die Wirklichkeit in einem 
neuen Realismus sichtbar zu machen, den 
Franz Roh später »Magischen Realismus« 
nannte. Der Einfluß der italienischen »pittura 
metafisica« auf diese Gruppe war bedeutend. 
Schon 1918 hatte Alberto Savinio über die 
Malerei seines Bruders de Chirico geschrieben: 
»...er entblößt die metaphysische Anatomie 
des Dramas. Er ist der moderne Maler oder, 
besser, der moderne Magier.« Es geht um Ent- 
blößung wie schon bei dem »Puter« Goyas in 
der Münchner Alten Pinakothek, um Sichtbar- 
machung des Verletztseins wie bei der »Fo- 
relle« von Courbet (Kunsthaus Zürich) oder 
des Unheimlichen wie bei dem »Rochen« von 
Ensor (Musees Royaux des Beaux-Arts, Brüs- 
sel) oder dem » Toten Hammel« von Kokoschka 
(Österreichische Galerie, Wien). Jetzt in den 
zwanziger Jahren geht es um die Beschwö- 
rung jener neuen Wirklichkeit, die das Stigma 
von Technik und Industrie trägt, wobei die 
Dinge und Menschen in eine unheimliche Iso- 
lierung geraten, die auch dort nicht aufge- 
hoben ist, wo sie hart im Raume aufeinander- 
stoßen. Das hier abgebildete »Stilleben mit 
Fischen« (Abb. ı) aus dem Jahre ı932 läßt 
noch etwas von dieser Bewußtseinslage spü- 
ren, und auch Schmuckers Bilder aus den drei- 
Biger Jahren sind — bei aller Beruhigung 
durch die neuen Bildinhalte — Masurenland- 
schaften und Porträts — durch die Stilmittel 
der Neuen Sachlichkeit geprägt. 

Nach Weltkrieg setzt bei 


dem Zweiten 


Schmucker zunächst ein Prozeß ein, altver- 
traute Sachinhalte flächig und ornamental zu 
behandeln, wobei expressionistische und im- 
pressionistische Stimmungen die Akzente set- 
zen. Es ist eine Zeit des Suchens, die schließ- 
lich Anfang der fünfziger Jahre in der Aus- 
einandersetzung mit dem analytischen und 
synthetischen Kubismus den Ansatz für eine 
neue eigenständige Entwicklung findet. Wie 
schon im französischen Kubismus wird dabei 
das Stilleben das alleinige Motiv, wie dort 
werden die Gegenstände in Flächenpartikel 
zerlegt und das Licht zur Entmaterialisierung 
benützt. So entstehen kristalline Gebilde von 
mathematischer Ausgewogenheit, transparent 
und von eigenständigem Lichte erfüllt. Doch 
dieser Kubismus, dessen Grundlagen Braque 
und Picasso schon 1910 geschaffen haben, 
konnte auch für Schmucker nur Durchgangs- 
stadium sein. 

Um die Mitte der fünfziger Jahre entstehen 
die ersten gegenstandslosen Bilder, unabge- 
grenzte Farbfelder, in die geometrische Zei- 
chen eingefügt sind. Es ist die große Zeit des 
Tachismus, der in der Kasseler »documenta« 
von 1959 seinen weithin sichtbaren Ausdruck 
erreicht. Pollock, Nay, Sam Franeis, aber auch 
Asger Jorn und Alan Davie, Saura und Vedova 
prägen das Gesicht dieser großen internatio- 
nalen Ausstellung. Es ist das gleiche Jahr, in 
dem Schmuckers Bild »Magische Zeichen« 
(Abb. 3) entstand, das in seiner vehementen 
Gestik ganz aus der Leidenschaft eines ab- 
strakten Expressionismus geboren scheint, nur 
kontrolliert durch eine im Kubismus erwor- 
bene Kunst, die Fläche rhythmisch zu gliedern 
und das Licht als überallgegenwärtige Kraft 
einzufügen. Damals notiert er in sein Tage- 
buch: »Die Magie, der stärkste Ausdruck eines 
Bildes — weil ganz von einem Jenseits kom- 
mend —, tritt erst dann zutage, wenn die 
Taches< — aus dem Gefühl, aus der Intuition 
kommend — überwunden sind; wenn also das 
Bild geordnet, vom Geiste meditativ gestaltet 
ist. Oder philosophisch gesagt, wenn die Meta- 
physik der Sprache eingetreten ist.« (Tage- 
buch 6.4. 1959.) 

Schmucker, der ein stiller und nachdenklicher 
Arbeiter war, mißtraute jenem Tachismus, der 
allein der expressiven Dynamik des Unbe- 
wußten die Form des Bildes anvertraute, er 
wußte zu gut, daß ohne eine gleichzeitige Be- 
herrschung der bildnerischen Mittel, daß ohne 
einen neuen »Kontrapunkt der Malerei« alles 
vergeblich war. Auch lag ihm in seiner Arbeit 
die Meditation näher als das spontane Aus- 
leben von Emotionen, darin stand er Klee, den 
er in diesen Jahren neben Cezanne und den 
Kubisten am meisten bewundert hatte, nahe. 
Auch war ihm, wie diesem, die klassische Mu- 
sik unentwester Trost und Halt. So entsteht 
in den sechziger Jahren die Serie der Zenum- 
Bilder, die die »Taches« zu lichterfüllten Mu- 
stern ordnen. Von hier aus war nur noch ein 
Schritt in einen abstrakten Kubismus, wie ihn 


e 
































1 »Stilleben mit Fischen«. 1932. Tempera. 58:72 cm 


“Still Life with Fish”. 1932. Tempera. 58:72 cms. 





2 »Fuge in Violett und Gelb«. 1962. 


Öl. 71:58 cm 


“Fugue in Violet and Yellow”. 1962. 
Oil. 71:58 cms. 


etwa zur gleichen Zeit in England der vier 
Jahre ältere Ben Nicholson vollzog. Auch 
Schmucker setzte nun fast monochrome krei- 
dige Farbflächen in dünner Reliefschichtung 
gegeneinander, so daß der Eindruck räum- 
licher Schichten entsteht, die sich auf geheim- 
nisvolle Weise überlagern und durchdringen 
wie in der hier (Abb. 2) abgebildeten » Fuge 
in Violett und Gelb« (1962). Am 23. Januar 
1963 notierte er in sein Tagebuch: »Auch die 
Geometrie hat einen Ausdruck — den stärk- 
sten —, er ist spirituell.« Am ı8. April des 
gleichen Jahres: »Gegenstand — Abstraktion 
— Transzendenz.« Dies waren die Stationen 
einer eigenständigen Entwicklung — und un- 
ermüdlicher geistiger Arbeit, wie zahlreiche 
Eintragungen und Notizen seiner umfang- 
reichen Tagebücher bezeugen. Schon in seiner 
ersten Schaffensperiode ging es Schmucker, 
wie wir sahen, um das Sein hinter dem Seien- 
den, nun soll dieses als mathematisch-musika- 
lische Ordnung unmittelbar zur Anschauung 
gebracht werden. Was entsteht, sind Medita- 
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tionsbilder, Stellflächen, hinter dem sich d 
ganz Andere verbirgt. Dieses Andere setzt 
1965 unerwartet seinem Leben ein Ende. 


e Mono- 


graphie erschienen: »Hannes Schmucker« von 


(Über Hannes Schmucker ist 1967 eiı 
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Walter Romstoeck. Verlag Karl Thiemig KG, 
München. ı00 Seiten mit 21 farbigen Ge- 
mäldewiedergaben, 40  Schwarzweißtafeln 
und 9 Skizzen. Ausstattung: Leineneinband 
mitfarbigem Schutzumschlag. Preis 19,80 DM. 


Hannes 
Schmucker 


»Magische Zeichen«. 
1959. 

Tempera. IIt 
“Magic Signs”. 
1959. 

Tempera. 


110:80 cms. 


Eine Ausstellung von Malerei und Graphik 
Hannes Schmuckers fand vom 16. Februar bis 
9.März 1969 beim Kunstverein Heilbronn statt. 
Zu dieser Ausstellung sind ein Prospekt und 
ein Plakat erschienen.) 
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1 »Reifenspieler«. Radierung. 1967 Meister der Graphik 
“Hoop-Driver”. Etching. 1967 


Anton Saıler 


HERIBERT LOSERT 


Meister der Graphik. 
Heribert Losert 


Nicht die »Neuheit um jeden Preis« ist das 
Kriterium, sondern die Tiefe der Empfindung 
und die Kraft des Ausdrucks. Mit diesem Wort 
deutet Heribert Losert sein eigenes Streben 
an. Und in der Tat ist sein ganzes Schaffen 
davon geprägt. Auffallend ist die Besonnen- 
heit, mit der er an jedes Thema herangeht, 
und obwohl er niemals versucht, mit leicht- 
fertigen »avantgardistischen« Tändeleien von 
sich reden zu machen, rückt sein Werk stetig 
nach vorn. Als bewegende Kraft seiner Kunst 
ist die Unmittelbarkeit seines Sehens zu nen- 
nen — aber da wird noch etwas spürbar. 
Heribert Losert geht es darum, die Ordnung 
der Dinge nicht zu stören. Wohl will er alles, 
was ihn erfüllt, sichtbar machen — aber nicht, 
um es zu zerstören, zu zerfasern und zu spren- 
gen..., sondern um es in eine überhöhte 
Wahrheit zu bringen. 

Dieses Bemühen um Aufrichtigkeit, um Er- 
kennen und Erfassen ist zugleich ein Merk- 
mal seiner kunstpädagogischen Begabung, die 
ihn ganz von selber zu intensiver Lehrtätigkeit 
führte. Lange Jahre hat er an der Münchner 
Waldorf-Schule unterrichtet, in Abendkursen 
auch noch den Eltern Zugänge zur Kunst 
erschließend. Eine Sendereihe »Sehen und 
Sichtbarmachen, ein Zeichenkurs mit Stil- 
regeln von und mit Heribert Losert« im Fern- 
seh-Studienprogramm des Bayerischen und 
Hessischen Rundfunks erschloß neue, un- 
orthodoxe Unterrichtsmethoden, die zugleich 
dem allgemeinen Kunstverständnis dienten. 
Nunmehr unterrichtet Losert auf der Sommer- 
akademie von St. Johann, die sich zwischen 
Regensburg und Straubing etabliert hat, und 
gibt dreimal im Jahr Malunterricht an der 
Neuen Freien Kunststudienstätte in Bremen- 
Ottersberg. Grundlegende Ausführungen 
Loserts über Kunst und Erziehung sind im 
Berghaus Verlag erschienen, seine Sendereihe 
brachte der Lambert-Müller-Verlag heraus, 
eine Monographie erschien im Delp-Verlag. 
Und wenn der Kunstkritiker Fritz Nemitz 
einmal schrieb: »Losert folgt den Wegen, zu 
denen Klee die Tore geöffnet hat«, so ist man 
versucht, dem beizufügen, daß auch zur rast- 
losen pädagogischen Lehrtätigkeit Paul Klees 
eine Beziehung besteht. 

Wenn nun Paul Klee zitiert wurde, so genügt 
bereits ein Blick auf unsere Abbildungen, um 
die absolute Selbständigkeit von Loserts 
künstlerischem Werk erkennen zu lassen. Nie 
löst er sich ganz vom Gegenstand los. Seine 


2 »Zerrspiegel«. 
Aquarell. 1967 


“Distortion Mirror”. 
Watercolour. 1967 








Landschaften sind tektonisch gegliedert, seine 
figürlichen Kompositionen werden aus dem 
Zufälligen in eine fast geometrische Allge- 
meingültigkeit hinübergetragen. Aber diese 
bildnerische Strenge besitzt zugleich Atmo- 
sphäre, verströmt Poesie. Vielfach treten Kin- 
dermotive auf. Atemlos, verzückt nur dem 
Laufen hingegeben, treibt ein Kind seinen 
Reifen — Puppen und der Kasperle in persona 
führen ein derart eindringliches Leben, als 
wären sie der Zauberkiste Pole Popenspälers 
entstiegen. Die nächtliche Weide mit den 
friedlich lagernden Kühen aber, die schlafen- 
den Häuser und sogar noch der Zerrspiegel 
gehören nicht weniger mit zu jener »Stunde 
der Kindheit«, die wir alle in irgendeiner 
Erinnerungsform mit uns herumtragen und 
die für Losert ganz Gegenwart geblieben ist. 
Er vermag mehr, als nur noch ein Zipfelchen 
davon zu erhaschen. Für ihn lebt diese»Stunde 
der Kindheit« bereits auf, wenn der Wind 
einige Blätter tanzen läßt oder wenn er ein- 
same Häuser sieht, in denen eine Hexe woh- 
nen könnte. Zu seiner »Wirklichkeit« gehört 
das Hineinträumen in die Sinnenwelt, und so 





Meister der Graphik. 
Heribert Losert 


3 »Nächtliche Weide«. Radierung. 1967 
4 »Spiegelbild«. Litho. 1963 


3 “Nocturnal Pasture”. Etching. 1967 
4 “Reflected Image”. Litho. 1963 
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überreich wird er davon erfüllt, daß er vor 
jeder, nur mit dem spekulativen Verstand an- 
gestrebten Abstraktion bewahrt bleibt. 

Daß Losert Maler ist und rein malerisch die 
Dinge aufnimmt, wird auch bei seiner Gra- 
phik offenbar. Die Transparenz seiner Aqua- 
relle besagt genug, und fast noch mehr der 
Schattierungsreichtum seiner Kaltnadelradie- 
rungen. Die kräftigen Strichlagen, mit denen 
er tiefe Schwärzen erzielt und akzentuierte 
Übergänge in größte Helligkeit erreicht, sind 
fern aller zimperlichen verschwommenen 
Tönung, und damit wird deutlich, daß auch 
seine poetische Erlebnisfähigkeit herzhaft 
durchpulst wird. 

Heribert Losert, 1913 in Neunkirchen, Öster- 





reich, geboren, studierte an der Akademie der 
Bildenden Künste in Wien und lebt seit 1953 
in München. Studienreisen führten ihn nach 
Italien, Jugoslawien, Holland, in die Türkei 
und nach Amerika. Zahlreiche Gruppen- und 
Einzelausstellungen zeigten seine Werke in 
Europa, in Nord- und Südamerika, in Ägyp- 
ten und im Vorderen Orient. 1960 erhielt er 
den Sudetendeutschen Preis für Malerei, 1963 
den Internationalen 2. Preis für Malerei in 
Monte Carlo und 1967 die Ehrenmedaille der 
Stadt Graz — nicht zu vergessen die Hans- 
Thoma-Medaille, die ihm 1965 von der Hans- 
Thoma-Gesellschaft, Reutlingen, zuerkannt 
wurde, der er überhaupt eine intensive stete 
Förderung verdankt. 


Meister der Graphik. Heribert Losert 
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5 »Puppen«. Aquarell. 1966 
6 »Schlafende Häuser«. Aquarell. 1967 
7 »Kasperltheater«. Radierung. 1967 


5 “Dolls”. Watercolour. 1966 


6 “Drowsing Houses”. Watercolour. 1967 
7“Punch and Judy Show”. Etching. 1967 
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1 Südseite mit 
holzverkleidetem 
Sonnenschutz 
der 1. Etage 


South side 
with boarded 
sunshade 

on first floor 


Die 

»Villa Mairea« 
von 
Alvar Aalto 


Von Lucien Herve, 


Paris 


Die Jahre vor dem Zweiten Weltkrieg waren 
entscheidend für die Geschichte und die Ent- 
wicklung der Architektur, und sie haben eine 
grundlegende Änderung des Geschmacks in 
der ganzen Welt hervorgerufen. 

Große ausländische Architekten, die sich wäh- 
rend des Krieges in Amerika niedergelassen 
hatten, haben einen bedeutenden Einfluß auf 
die Kunst dieses Landes ausgeübt (Mies van 








der Rohe, Neutra, Gropius, Breuer, J.-L. Sert, 
%ero Saarinen). Sie haben den Stil der ameri- 
kanischen Architektur gleichzeitig mit F.L. 
Wright geprägt. Seit dem Krieg hat sich eine 
spezifische Architektur auch in Japan, Bra- 
silien, Mexiko, Spanien, Italien, der Schweiz 
und Deutschland abgezeichnet. 

Auch der Einfluß der Architektur ist nicht zu 
übersehen, die aus den Bewegungen der 
zwanziger Jahre hervorgegangen ist: Das 
»Bauhaus« in Deutschland, der »Stijl«in Hol- 
land, die »Konstruktivisten« in der UdSSR, 
Le Corbusier in Frankreich und von nicht ge- 
ringerer Bedeutung: Alvar Aalto in Finnland. 
Diese Tatsache kann nur den überraschen, der 
die grundlegende Wandlung des finnischen 
Lebensstils außer acht gelassen hat. Finnland 
ist erst seit dem ı2. Dezember 1917 unabhän- 
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durch. Parallel zu den Versuchen, eine natio- 


und macht eine kulturelle Umwandlung 


nale Poesie und Musik zu schaffen, haben die 
finnischen Architekten zu Anfang des Jahr- 
hunderts versucht, eine in der Volkstradition 
verwurzelte Baukunst hervorzubringen (dar- 
unter die bedeutendsten Architekten wie E. 
Saarinen, Sonck, Siren). Besonders typisch ist 
Architektur Natur 
(Erde, Wasser, Vegetation, Klima) und ein 


der Zusammenhang: 
ausgeprägter Volkscharakter, der der alten 
und der neuen Volkskunst sein Siegel aufge- 
drückt hat (zum Beispiel bei den mittelalter- 
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4 
Die »Villa Mairea« 


2 Das vorspringende Dach des 
Wohnraumes bestimmt das Bild von der 
Westseite des Gartens aus 

3 Die Sauna (links) und die Loggia neben 
dem Schwimmbad 

4 Detail aus der Konstruktion der Sauna 

5 Gesamtansicht des Wohnraumes 


2 The projecting roof of the living-room 
characterizes the view of the house as it presents 
itself to the west side of the garden 

3 Sauna (left) and loggia next 
to swimming-pool 

4 Detail of sauna structure 

5 General view of living-room 


lichen Kirchen von Naantili, Rymästylä, Hat- 
tula, Turku und anderen). 

Diese Faktoren dürfen keinesfalls übersehen 
werden, wenn man über die modernen Schöp- 
fungen Alvar Aaltos spricht. 

Alvar Aalto ist 1898 geboren. Vom Werk sei- 


nes Lehrers, des Erbauers des olympischen 


Stadions in Helsinki, Lindgreen, sein 


Schaffen gekennzeichnet. Sein erstes bemer- 
kenswertes großes Bauwerk ist 
zwanziger Jahre entstanden, das Sanatorium 
von Paimio. Die verschieden hohen Bauten 


wurden von Aalto hier nicht im Winkel von 


90 Grad zueinandergestellt. Er läßt sie viel- 





























Ende der 


mehr organisch, fast vegetativ, zusammen- 
wachsen. So fließt auch die umgebende Land- 
schaft von allen Seiten frei in dieGesamtanlage 
ein. Schon hier zeigt sich Aaltos Prinzip, leben- 
die-menschlich zu konzipieren. 1957 erlangte 
er die internationale Anerkennung mit dem 
finnischen Pavillon auf der Weltausstellung 
in Paris, die durch den Erfolg von 1939 i 

New 


Ausstellung wurden die barocken Tenden 


ork bestätigt wurde. Gerade bei dieser 


klar sichtbar, die im Gegensatz zu den gera- 
den Linien der zwanziger Jahre standen; ge- 
schwungene Linien wurden dem rechten Win- 


kel und der Suche nach der strengen Funktion 











entgegengestellt. Diese Andersartigkeit be- 


Alvar Aalto, Nie- 


meyer und Markelius. Aus den Wälc 


gründete den Ruhm von 
n sei- 
ner Heimat brachte Aalto zudem das Urbild 
des runden Holzstammes mit. Er verwendet 
Fichten und Föhren in dieser Form gern im 
Inneren und Äußeren seiner Bauten, so wie 
zum Beispiel in der hier vorgestellten »Villa 
Mairea« (siehe Abb. 3, 4 und 5). 

Genau zu dieser Zeit (1958/39) wurde in der 
Nähe von Noormarku, etwa ı60 km nord- 
westlich der Hauptstadt, das Haus von Herrn 
und Frau Gullichson, ein Landhaus, die » Villa 


Mairea«, gebaut, die ein Markstein der Archi- 





Die »Villa Mairea« 


























6 Arbeitszimmer Aaltos 
7 Kamin im Wohnzimmer. Die Möbel 


und alle Einrichtungsgegenstände sind von 

















Aalto entworfen 

8 Die Durchsichtigkeit der Räume und ihr 
betonter Zusammenhang 
sind kennzeichnend für Aalto 

9 Eßecke im Wohnraum 












































6 Aalto’s study 
- 7 The fireplace in the living-room. 
—_ : The furniture and all objects of interior 


























decoration are designed by Aalto 
h £ ! 8 The transparency of the rooms and their 
” evident unity are 
characteristic of Aalto’s style 
9 Dining-corner in living-room 
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tektur Alvar Aaltos ist, genau wie die »Villa 
Savoye«das Werk Le Corbusiers kennzeichnet. 
Die Vorgeschichte der Hausbesitzer ist ge- 
nauso charakteristisch wie die des Erbauers, 
des Architekten. Der Großvater und der Vater 
von Frau Gullichson haben am gleichen Ort 
im Abstand von ungefähr dreißig Jahren seit 
ı872 je ein Landhaus gebaut. Jedes war ty- 
pisch für seine Zeit. Das dritte Landhaus ist das 
Werk Aaltos, bei dem er nicht nur freie Hand 
hatte und seine Ideen verwirklichen konnte, 
sondern auch mit Frau Gullichson, die sich 
für die Einführung der modernen Kunst in 
Finnland eingesetzt hat, zusammenarbeiten 
konnte. (Frau Gullichson hat die Gesellschaft 
»Artek« gegründet, die zusammenklappbare 
Möbel aus Holz nach Entwürfen von Aalto 
vertreibt, sie hat das »industrial design« ein- 
geführt und Ausstellungen moderner Kunst 
organisiert.) Diese Zusammenarbeit war ein 
entscheidender Faktor des außergewöhnlichen 
Erfolges. Die speziellen Fähigkeiten Aaltos 
werden hier klar: Der beherrschte, aber den- 
noch ausdrucksvolle Lyrismus, die Ausarbei- 
tung der kleinsten Details, die aber den Aus- 
druck des Ganzen nicht beeinträchtigen, die 
vollkommene Vereinigung mit den Natur- 
elementen, die größtmögliche rationelle Aus- 
nutzung des Tageslichtes, die organische Auf- 
teilung der Abstände, durch die der visuelle 
Reiz der geraden und gebogenen Oberflächen 
nicht gestört wird. In dieser Vorkriegszeit war 
das Werk Alvar Aaltos auch ein Zeugnis für 
den Freiheitsdrang des Menschen schlechthin. 
Die Schweizerin Lisbeth Sachs, Mitarbeiterin 
Aaltos, schreibt anläßlich des 70. Geburtstages 
ihres Meisters in der» Neuen Zürcher Zeitung« 
zur Vorgeschichte der »Villa Mairea«: » Auf 
dem Tisch neben meinem Arbeitsplatz stand 
das Modell eines größeren Landhauses. Im- 
mer, wenn Aalto daran vorbeikam, brummte 
er es an wie ein unfolgsames Haustier: »Es ist 
nicht gut.< Es bestand aus mehreren differen- 
ziert ineinandergeschobenen Baukörpern. Ob- 
wohl ästhetisch im einzelnen, wirkte das Ganze 
seltsam kompliziert. Eines Sonntags wurden 
wir alle aufs Büro zitiert. Eine neue Idee 
Aaltos für »Mairea< mußte in Windeseile auf- 
gezeichnet werden. So hieß das Privathaus, 
dessen Baugrube bereits ausgehoben, dessen 
Fundamenteisen bereits abgebogen waren, 
für Maire und Harry Gullichson, den Indu- 
striellen, der Aalto als erster zu stützen und 
durch Aufträge zu fördern begonnen hatte. 
Wir waren von dem neuen Gedanken begei- 
stert: Anstatt einer Agglomeration unter- 
schiedlicher Wohnräume waren diese nun alle 
in einem einzigen großen quadratischen Saal 
einbeschlossen. Dieser neue Raum, diese neue 
Geste enthüllt, was an künstlerischer Seh- 
begabung in der Frau des Hauses verborgen 
liegt. Größtes an Architektur wäre allüberall, 
durch ihre Form, durch ihre Idee an Unbe- 
wußtes im Menschen zu rühren, es zur Ent- 


faltung zu bringen. « 
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haum- 
teiler 


dekorativ, praktisch 


und psychologisch gesehen 


Von Wulf Westphal 


1 Innenraumgitter aus Schmiedeeisen. Entwur] 
und Ausführung Ernst Schindler, Stuttgart 
2 Indirekter Raumteiler aus Holz, der zwei Räume 
optisch trennen kann. 
Irbeitsgemeinschaft Holz, Düsseldorf 


1 Wrought-iron grille as room divider. Design 
and execution: Ernst Schindler, Stuttgart 

2 “Indirect” room divider of wood producing 
an optical division. 


Woodworking Association, Dusseldorf 
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In den Höhlen der Steinzeit wird das Bedürf- 
nis nach Teilung des Raumes noch nicht auf- 
getreten sein, aber mit der fortschreitenden 
Individualisierung des Menschen entstand der 
Wunsch nach Absonderung, sei es aus persön- 
lichen Bedürfnissen, sei es zu bestimmten 
Beschäftigungen. Es gab sicher damals schon 
sowohl psychologische als auch praktische 
Motivierungen. Die ersten Raumteiler werden 
aufgehängte Felle oder Mattengeflechte ge- 
wesen sein. Hier schließt sich übrigens ein 
Kreis: Auch heute werden Geflechte, teilweise 
aus exotischem Material, wieder für die Glie- 
derung von Räumen verwendet. Eine ver- 
spielte Abart ist die »Spanische Wand«. 

Unter dem Sammelbegriff »Raumteiler« läßt 
sich heute verschiedenes verstehen, ein völlig 
klarer Terminus liegt noch nicht vor. Innen- 
architekten, Raumausstatter und die ent- 
sprechende Industrie samt Handwerk unter- 
scheiden in neuerer Zeit direkte, indirekte 
und nutzbare Raumteiler. Direkte (und im 
totale) 


allem die mannigfachen Zwecken entspre- 


letzten Sinne Raumteiler sind vor 


2 


chenden Faltwände (Harmonikawände). Mit 
ihnen lassen sich mit wenigen Handsgriffen 
Räume voneinander trennen oder umgekehrt 
getrennte Räume in einen größeren verwan- 
deln. So können auch Dielen und Flure mit 
Zimmern zu einem großen Raum vereinigt 
werden (Abb. 9). Ein Vorzug ist es, daß die 
Faltwände nicht nur geradlinig, sondern auch 
in verschiedenen Kurven und Bögen geführt 
werden können (Abb. 10). 

‘ng mit der Psychologie des Wohnens ver- 
knüpft sind die indirekten Raumteiler. Sie er- 
füllen häufig lediglich die Funktion einer 
optischen Gliederung: Ein großer Wohnraum 
bekommt seinen »Hotelhallen-Charakter« 
genommen, wenn er in abgeteilte Bezirke ge- 
gliedert wird. So lassen sich ein Eßplatz, eine 
Schreib- und Studienecke, ein Lesewinkel, 
eine Nähecke vom übrigen Wohnbereich tren- 
nen. Die Abtrennung kann vollkommen sein 
— durch geschlossene Flächen etwa — oder 
nur mehr andeutend durch luftige Verspros- 
sung verschiedenen Materials. Der künstleri- 
schen Gestaltung ist hier weiter Spielraum 


gegeben; es kann aus Holz, Schmiedeeisen, 
Keramik, Geflechten und textilem Material 
gestaltet werden (Abb. ı, 2 und 4 links). 

Nutzbare Raumteiler werden gern verwendet. 
Sie vereinen das Angenehme mit dem Prakti- 
schen. Wir finden hier vor allem Regalsysteme 
Art, in 
Kunstgegenstände, Souvenirs und vieles an- 


aller denen sich Bücher, Blumen, 
dere unterbringen läßt (Abb. 5, 6). Auch ge- 
schlossene Kastenelemente mit Fächern und 
Schubladen können in den verschiedenen 
Kombinationen zu einer mehr oder weniger 
durchbrochenen Raumteilung aufgebaut wer- 
den (Abb. 3, 4). Besonders beliebt — weil be- 
sonders praktisch — ist der Raumteiler in 
seiner Form als vollständig durchgezogene 
Schrankwand zwischen Küche und Eßraum 
bzw. Wohnraum. Hier gibt es Durchreiche- 
wand-Programme mit individuell zusam- 
mengesetzten Typenteilen; die Schrankwände 
haben auf beiden Seiten Türen, so daß sie von 
Küche und Eßraum aus erreicht werden kön- 
nen (Abb. 7, 8). Insgesamt gesehen: Raum- 


teiler sind ein Spiel mit vielen Möglichkeiten. 
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Raumteiler 

















Skizze eines Raum- 
teilers mit Mittel- 


wand: auf einer 
Seite offene Regale, 
auf der anderen ein 
Schrankfach 
(»Systemformat 


TOOI«) 


Rough draft of a 
room divider with 
partition: on one 
side shelves, on the 
other closed units 
(“Systemformat 


100r”) 








3 Eine aus nutzbaren Kästen 
zusammenstellbare Wand 
als Raumteiler. Viele 
Gestaltungsmöglichkeiten. 
Muster: Interna-Baukasten, 
Wiedenbrück 

4 Zwei verschiedene Raumteiler: 
links ein optisches Trenngitter, 
im Hintergrund ein Schrank 
aus zwei Elementen mit 
Durchgangstür. Modell 
»Systemformat 1001«. 
Format-Werke, Haiger/Dillkr. 

5 Raumteiler mit Regalsystem 
und optischem Abschluß 
in textiler Form. 


Dipl.-Ing. Architekt Michael Eberl, 


München 


6 Zwischen Wohn- und 
Musikteil des Raumes 
ein von Rohrträgern 
gehaltener Raumteiler, 
gegliedert durch Gefache und 
Unterschränke. Planmöbel 
FH. Busch & Co., Espelkamp 





3 Room-dividing partition 
composed of open boxes 
for use as compartments, 
with many possibilities 
of combination. Model: 
Interna-Baukasten, Wiedenbrück 
« Two different room 
dividers. Left: optical 
dividing grille; background: 
cupboard composed of two units 
and a passage door. 
Model: “Systemformat 1001”. 
Format-Werke, Haiger/Dillkr. 
5 Room divider with 
shelves and textile 
closing for optical effect. 
Dipl.-Ing. Michael Ebert, 
architect, Munich 


6 Room divider supported 
by tube frame between 
living-are a and music-area 
of living-room, articulated 
by compartments and 
bottom cabinets. Planmöbel 


H. Busch & Co., Espelkamp 





7 Raumtrenner zwischen Küche und Eßzimmer. 
Durchreichewand mit Wand- 
und Deckenanschluß, eingepaßte Zimmertür. 
Modell Poggenpohl-Küchen »form 2000«. 
Werkfoto Poggenpohl, Herford 

8 Größere Räume können 
durch eine Schrankwand in Küche und Eßraum 
getrennt werden. 
Die Durchreichewand hat nach beiden Seiten 
Türen, Poggenpohl-Küchen »form 20002«. 
Werkfoto Poggenpohl, Herford 

9 Drei Harmonikatüren erlauben es, 

drei separate Räume 

mit Flur minutenschnell 

auf einen Großraum umzustellen. 

Dämon-Werkfoto, 

Hugo Becker, Neumünster 

10 Harmonikatüren und -wände können 

in verschiedener Linien- und Kurvenführung 

hergestellt werden (zu Abb. 9) 








7 Room divider between kitchen and dining-room; 
partition with service-hatch, joined to wall 
and ceiling; incorporated room door. Model: 
Poggenpohl kitchens “form 2000”. 
Works photograph by Poggenpohl, Herford 
8 Big rooms may be easily divided into 
kitchen and dining-area by means of a cupboard 
partition. This partition with service-hatch 
has doors opening into either area. 
Poggenpohl kitchens “form 20002”. 
Works photograph by Poggenpohl, Herford 
9 Three concertina doors 
permit the instantaneous transformation 
of three separate rooms and 
a corridor into one largesize room. 
Dämon works photograph, 
Hugo Becker, Neumünster 
10 Concertina doors and partitions can be executed 
for running in straight 
or curved lines (cf. fig. 9) 
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Leicht zu 
Iransportieren: 
Safarisessel, 

mit Naturleinen 
(auch echt leder- 
bespannt), Gestelle 
in verschiedenen 
Hölzern oder Farben. 
IMHA (Internationale 
Moöbelhandels- 
gesellschaft), 
Wiedenbrück 


Easy to move: 

safari chair with natural 
linen back and seat 
(also available with 
leather); frames 
available in various 
woods and colours. 
IMHA (Internationale 
Möbelhandels- 
gesellschaft), 
Wiedenbrück 


Die 
Sitzgruppe 
im Freien 


Schöne 
und praktische Möbel 
für Garten 


und Terrasse 


Die Tage werden immer länger und wärmer, wenn wir Glück haben, gibt es schon 
fast frühsommerliche Wochenenden. Zeit also, sich um den Sitzplatz in Licht, Luft 
und Sonne zu kümmern — die Saison beginnt. Bald werden wir auch Gäste im 
Garten oder auf der Terrasse empfangen wollen. Wie immer es auch sei: Ob wir 
allein mit Buch oder Strickzeug im Grünen sitzen wollen, ob die Familie den Kaffee 
im Freien trinken will — die richtigen Möbel gehören dazu. Es sind die klug ge- 
wählten Terrassen- und Gartenmöbel, die das »Wohnen im Freien« zu richtiger 
Entspannung und Bequemlichkeit, zur Erholung für den ganzen Menschen 
machen. Deshalb sollten die Stühle und Sessel, die Liegen und Tische nach zwei 
Hauptgesichtspunkten ausgewählt werden: Sie sollen praktisch für den Gebrauch 
und zugleich schön fürs Auge sein. Der Akzent kann sich je nach den Auffassungen 
der Benutzer mehr auf das Praktische oder mehr auf die Eleganz legen. Es gibt 
übrigens Gartenmöbel, bei denen beides in vollkommener Weise vereinigt ist, und 
von diesen glauben wir hier einige vorzustellen. Zur Frage des persönlichen Ge- 
schmacks gehört es wohl zunächst, die Möbel nach dem Material auszusuchen. Es 
gibt die Wahl unter den verschiedenen Rohrgeflechten, Holz (in Kombination mit 
Rohr oder Segeltuch), Metall in Verbindung mit allerlei anderen Materialien wie 
zum Beispiel auch Leder, schließlich Kunststoff. Wie unsere Bilder zeigen, präsen- 
tieren sich die verschiedenen Werkstoffe in neuen, oft überraschenden Formen. Die 
Farben der Gestelle, die Muster der Polster und Kissen spielen natürlich auch eine 


große Rolle. Was die praktische Seite anbelangt, so kann man diese Möbel auch 
nach Beweglichkeit, Wetterfestigkeit und der Möglichkeit zum Stapeln auswählen. 





Rechte Seite: 
Allseitig umflochtene 
Korbsessel, Peddig- 
rohr natur oder in 
verschiedenen 
Farben. Entwurf 
Helmut Mage. 
Deutsche Werk- 
stätten Fertigungs- 
gesellschaft, 
München 


On the right side: 
Wickerwork 

armchair, 

natural colour or 
painted; 

available in 

several colours. 
Design: 

Helmut Mage. 
Deutsche Werkstätten 
Fertigungsgesellschaft. 
Munich 
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Eleganter 
italienischer 
Entwurf 

einer Sitzgruppe 
aus dunkelbraun 
gebeiztem 
Manilarohr 

mit Messing- 
beschlägen. 
Bezugsstoff Velours 
oder Filz. 
Tischplatte aus 
Palisander. 
Vereinigte Werk- 
stätten für Kunst 
im Handwerk, 
München 


Korbmöbelgarnitur 
in verschiedenen 
Farben oder natur- 
lackiert, mit 

farblich abge- 
stimmten Sitz- und 
Rückenkissen. 
Kamlah-Kleinmöbel, 
Düsseldorf 


Sessel aus 
Manilarohr, mit 
oder ohne 
Armlehnen. 
luflegepolster 
velours- oder 
filzbezogen. 
Italienische Modelle. 
Vereinigte Werk- 
stätten für Kunst 
im Handwerk, 
München 
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Elegant 

Italian design 
of a sitting- 
furniture set; 
dark brown stained 
manila cane 
with brass 
fittings. 

Velours or 

felt covering. 
Rosewood table 
top. 

Vereinigte 
Werkstätten 
für Kunst 

im Handwerk, 
Munich 


Wickerwork 
Jurniture set; 

in various colours 

or natural; 
matching 

back and seat 
cushions. 
Kamlah-Kleinmöbel, 
Dusseldorf 


Manila cane 
chair with or 
without armrests; 
velours or 
felt-covered 
upholstery. 
Italian models. 
Vereinigte 
Werkstätten 
für Kunst 

im Handwerk, 
Munich 





Große Schalensessel 
mit Einlegekissen 
und Nackenrolle. 
Stahlrohr, lackiert, 
Peddigrohr oder 
Bondutrohr. 
Entwurf 

Eberhard Zwirner. 
Deutsche Werk- 
stätten Fertigungs- 
gesellschaft, 
München 


Stabile Klappsessel 
aus Holz, 

lackiert. Dreifach 
verstellbar. 
Farbschöne 
duflegepolster mit 
Nackenrolle. 
Herlag 
Holzwarenfabrik, 
Beverungen/ Weser 


Garten- und 
Terrassenmöbel 
aus gelblackiertem 
Aluminium. Sessel 
und Sitzbank 
wahlweise mit 
vinylbezogenen 
Polstern. 
Brown-Jordan, 
USA 








Big bowl-shaped 
chair with seat 
cushion and neck 
support; 

lacquered steel 
tube, wickerwork or 
bandut cane. Design: 
Eberhard Zwirner. 
Deutsche 
Werkstätten 
Fertigungsgesell- 
schaft, Munich 


Solid folding 

chair of wood, 
lacquered. 

Triple adjustment. 
Loose upholstery 
with neck support 
in beautiful colours. 
Herlag 
Holzwarenfabrik, 
Beverungen/ Weser 


Garden and terrace 
furniture of 
yellow-lacquered 
aluminium. 

Chairs and settee 
with or without 
vinyl-covered 
upholstery. 
Brown-Jordan, 


USA 
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Gartenliege in 
Schubkarrenform 
mit dreifach 
verstellbarem 
Rückenteil, 
luftbereift, Länge 
zwei Meter. 
Gartenmöbelfabrik 
Runge & Co., 
Osnabrück 


Kleiner 
Schalensessel. 
Stahlrohr, lackiert, 
Peddigrohr oder 
Bondutrohr. 

Entwurf 

Eberhard Zwirner. 
Deutsche Werkstätten 
Fertigungs- 


gesellschaft, München 


Small bowl-shaped 
chair: 

lacquered steel 

tube, wickerwork 

or bandut cane. 
Design: 

Eberhard Zwirner. 
Deutsche Werkstätten 
Fertigungs- 
gesellschaft, Munich 


Gartenbar 

aus geschältem 
und lasiertem 
Manilarohr. 
Bartheke mit 
eingebauten 
Gefachen für 
Flaschen und Gläser. 
Vereinigte 
Werkstätten 
für Kunst 

im Handwerk, 
Wünchen 





























Wheelbarrow 
garden lounge; 
triple back 
adjustment: 
tires; 

2 ms. long. 
Gartenmöbel- 
fabrik 

Runge &Co.. 
Osnabrück 


Terrassen- 

und Gartensessel. 
Verchromtes 
Stahlrohrgestell 

mit Lederbespannung. 
Entwurf 

Helmut Magg. 
Deutsche Werkstätten 
Fertigungs- 
gesellschaft, München 


Terrace and 

garden chair. 
Chromium-plated 
steel tube frame with 
leather covering. 
Design: 

Helmut Mage. 
Deutsche Werkstätten 
Fertigungs- 
gesellschaft, Munich 


Garden bar 

of peeled and glaze | 
manila cane. 
Bar counter 
with built-in 
compartments 
for bottles 

and glasses. 
Vereinigte 
Werkstätten 
für Kunst 

im Handwerk, 
Munich 
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The painter Paul Adolf Seehaus 
By Josef Giesen 


On the ızth of March ıgıg died the young 
Rhenish painter Paul Adolf Seehaus upon whom 
after the war the then young artists’ generation 
had put all their hopes after the loss of Macke, 
Marc and Morgner. He was one of them and, al- 
though a searcher himself, approached the aim of 
a new art with clear ideas and conceptions. 
Born on the zth of September 1891 in Bonn, See- 
haus was too young to be able to exercise any 
effect upon the great revolution in art at the be- 
ginning of our century. Nevertheless, he surely 
was a driving force who during and after the First 
World War helped expressionism to a decisive 
break. In 1918, he finished his historical studies of 
art with the dissertation “The History of the 
Dusseldorf Book Illustration in the First Half of 
the ıgth Century”. Yet even during his years of 
study he had not forgotten his profession of paint- 
ing. Still a pupil, he found his way towards 
August Macke under whose guidance the pictures 
of the “Fauves” seen in Cologne furthered his 
development toward a bold simplification of 
forms, a light stroke of the brush and a toned 
painting related to French colour conceptions. Al- 
ready in ı913, he was called a pure-blooded 
painter at an exhibition of Rhenish expressionist 
artists in Bonn. At that time, he showed his works 
under the pseudonym “Barnett”. 
Seehaus was an objective and serious nature and 
very open-minded toward the problems of his 
time. His particular interest was devoted to the 
austere landscape and its simple human beings 
and in which he preferred Northern Germany, 
the Irish Sea and England’s northwestern coasts. 
Seehaus, at the age of 22, draws, paints and etches 
everything he considers worth being represented. 
There were still-lives, drawings of nudes, single 
figures and groups of figures, motifs which were 
dropped later when he began seriously to con- 
centrate on landscapes. Yet in his landscapes the 
action of the hand and of the spirit of people is 
forever much in evidence: houses, bridges, ships 
or trains with vapour and puffs of smoke. 
After his death in Hamburg a quantity of articles 
and honourable mentions appeared. A compre- 
hensive picture of his life gave Paul Ortwin Rave 
in the second volume of the yearbook for 1925 of 
the Wallraf-Richartz Museum. It also contains an 
oeuvre catalogue in which figure 50 oil paintings, 
45 watercolours, 9 glass paintings and 42 etchings. 
(pp. 1571359.) 


Meeting with Man 
Paintings by Robert Freund 


By P. Müller-Braun 


In 1962, the Frankfort painter Robert Freund was 
awarded the “Grand Prix Roger Dilon” at Bichy. 
The critics appeared impressed by his talent to 
sublimate the object through the composition of 
colours as well as through the interplay of light 
and shade. The two lovers (fig. ı): They have 
known each other, they are amalgamated and yet 
stand merely together frozen in the recognition 
that a liberating oneness does not exist. 

The starting-point and goal of Freund’s thinking 
has always been Man. He has constantly appealed 
to Man to reveal himself to him. When no satis- 
fying answer was given by his creatures he let 


them sink up to their eyes into the sea of resigna- 
tion; he cast them into a wall of concrete until no 
voice could reach them, no spark could warm 
them, the people of our time. But were they 
really the people of our time? 

Freund searched anew—-and he found what he 
looked for. He took everything temporal away 
from his new Man (figs. 2 and 5). He let him have 
the lasting shape, the gesture, the will and his 
cogitation. They shock, yet they force their viewer 
to engage himself. The longer though one is con- 
fronted with them the more clearly understood 
becomes their confession of greatness and im- 
potency, the more manifest is humanity as having 
become God’s trauma and yet, after all, not a 
dream God has abandoned. 

Freund courts disharmony but he does not glorify 
it. He simplifies through deformation and yet he 
does not destroy form. He upsets the three-dimen- 
sional order but he does not negate it. Figure and 
environment are interdependent yet they do not 
penetrate each other. They do not devour each 
other. Freund does neither question traditional 
forms nor does he neglect a single element of 
painting. He merely shifts the scale of values. 
However, this “merely” seems to be something 


very important, a true progress. (pp. 160— 161.) 


The Story of the Umbrella—a Story of Charm and 
Fashion 


By Anni Wagner 


Our German word for umbrella means protection, 
implying the literal protection from rain and 
sunshine but also the conception of shelter, of a 
shield from danger and ills. An umbrella can also 
have a merely symbolic significance as an out- 
ward sign of dignity and high respect. Important 
personalities are honoured by being protected by 
large umbrellas in processions. The history of the 
umbrella is a very long one, covering several 
thousands of years. At first, there were only sun- 
shades. They came from Persia to Greece. At that 
time, they already served two purposes: they pro- 
vided protection from the sun and honour to prom- 
inent personalities. The elegant women of 
Greece considered sunshades a fashionable acces- 
sory and had a servant following them to hold the 
sunshade above their head. The Romans even- 
tually found out that umbrellas are of use in rain, 
too. The Roman umbrella looked like a flat cone 
with a handle attached to it sideways. Represen- 
tations of the ı3th century prove that since An- 
tiquity the tradition of regarding an umbrella as 
a status symbol has lived on as shows our picture 
of the famous Indian temple at Angkor (fie. 3). 
Noble warriors are riding under canopies held 
above them by means of poles. 

The entire Middle Ages ignored both the parasol 
and the umbrella. People wore raincloths not to 
get wet in bad weather. Only in the ı6th century 
did umbrellas come into use again in Italy and 
Spain for travel and hunting. Mary of Medici 
introduced the umbrella fashion to France. Those 
umbrellas resembled oilcloth canopies and were 
so heavy that elegant ladies had servants to walk 
behind them and carry the umbrella. In the ı8th 
century a real umbrella fashion started. The 
umbrella became an instrument of coquetry and 
a playful accessory to fashionable clothes. It be- 


came handy as regards its shape and weight, was 
adorned with lace and fringes and eventually was 
nothing but a piece of decoration. The sunshade 
changed its shape oftener and oftener and appear- 
ed in all possible variations and colours. As to the 
umbrella, its practical use in rainy weather be- 
came of the greatest importance. It grew bigger 
and easier to handle. Renoir has with definite 
pleasure painted a picture where umbrellas play 
an important part (fig.6). In our century the 
folding or telescopic umbrella vanished in bags 
and suitcases and sun worshippers scorned um- 
brellas. However, both types, the parasol and the 
umbrella, are now experiencing a comeback in 
most fashionable shapes and colours. 

(pp. 162— 167.) 


Curth Georg Becker 
By Hans Fegers 


The development so far of the painter 0.G.Becker’s 
work — who is at home in the Hegau-<has taken 
a rather straight course which, although it sug- 
gests a growing richness in the unfolding of pic- 
torial means, does not show any fundamental 
change in the painter’s artistic conception. The 
latter fact is by no means a matter of course with 
a German artist who in 1924—when he was 20 
years old-started his studies in Dusseldorf and 
then from 1927 onwards cultivated on longer and 
shorter travels and sojourns of study the encounter 
with the art of our neighbours, in particular with 
that of France and who, on the other hand, culti- 
vated friendships in German artistic circles. Such 
an attitude testifies to and requires artistic con- 
sciousness and discipline and it defies obstinate 
self-assurance. C.G. Becker does not surprise either 
with original or particularly exciting pictorial in- 
ventions. Neither in the choice of content nor in 
that of form does he act as a reformer at any 
price. He is no revolutionary, he remains obliged 
to traditional picture motifs: still-lives, land- 
scapes, single figures, occasionally as portraits, 
and figure compositions. 

On the other hand, as regards the development 
and application of artistic means Becker proves 
to be a most extraordinarily inventive spirit who 
is able to wrestle ever new possibilities from 
colour. It is colour by which he almost de-mate- 
rializes nature. With each new picture colour 
appears to be a new provocation to this artist. 
Never does it serve merely as a means of charac- 
terization or of a characterizing description. He 
searches for the expressive value of colour possible 
in each case. This value undergoes many trans- 
formations in his pictures and is determined by 
the kind of use, application and treatment he has 
in mind. 

Becker’s paintings grow into genuine colour 
weavings; he places spots of paint with a very 
light hand one beside the other and between them 
the ground remains often visible. Nevertheless, the 
beauty of the painting and the decorative pos- 
sibilities of colour compositions arenotsufficient in 
themselves. They have their plastic significance 
and are at all times the pictorial expression of a 
certain subject. He has developed a kind of paint- 
ing that has exclusively evolved from colour and 
where content and form answer each other in a 
convincing way. (pp. 168— 170.) 


Curt Stenvert 
Getting the Sight of the 21st Century 


By Kristian Sotriffer 


The Viennese artist Curt Stenvert (born in 1920 
as Kurt Steinwendner who as such made a name 
for himself as a creator of films) has taken much 
on his hands at a time that has learned to ques- 
tion the orthodox conception of art. He prophesies 
and propagates an art of the 2ıst century by 
undertaking the venture of not only producing 
it himself and to get it to (imaginable) cosumers 
but also to provide it with a moral and ideological 
aspect and then place it in a direct and provocative 
contrast with what others are doing. In an “Open 
Letter to the Elite” he announced in 1966 (the 
same year in which he was at the Austrian pavil- 
ion of the Venice Biennale introduced to a broader 
public) that the like of his art has not yet existed 
previously because the “artists are sleeping like 
dandies, behave in a mannerist manner like clever 
foxes (with which he tries to hit out at “Phantastic 
Realism” and at Ermst Fuchs), serve cold coffee 
as new hosts of art-or revel in a leather-western 
formalism”. What Stenvert, constantly giving 
birth to manifests, wants to achieve is “the en- 
lightenment of existence via vision”. He has the 
term of “art” less in his mind than that of a “revo- 
lution” for the “society in a free world, a society 
which is flat and which lacks two dimensions, the 
human and the spiritual dimensions”. 

What did Curt Stenvert do to integrate himself as 
a progressive artist of society? He took to means 
that found first Dada and then the various Pop 
art idioms without his being to be identified with 
either tendency. With great material and tech- 
nical expense he produced formations which he 
united under the term of “functional art” and 
which in its effect, radiating power and sequence 
changed considerably since ı961—-the year in 
which Stenvert took up again an artistic activity 
already begun in 1945 and abandoned for many 
years. Stenvert then assembled objects from find- 
ings picked up at dealers in bric-A-brac and from 
all kinds of articles for any use (in display adver- 
tising, for instance) which may claim a certain 
artistic conception although their spiritual and 
artistic qualities differ widely. Banality and 
triviality (intentionally utilized by Stenvert) alter- 
nate in his often large-size works—properly reg- 
istered and numbered—with constellations of a 
striking and occasionally also frightening effect. 
A much favoured ironic-sarcastical component 
and an inclination toward absurdities of all kinds 
help to lend some of those objects a truly shocking 
function that at first provokes a defensive attitude. 
In other objects Stenvert unfolds a certain poetry, 
but mostly they speak “an aggressive language 
which supports the spontaneous experience of a 
work of art”. Stenvert even ventured upon so im- 
portant a subject as “Stalingrad”. It has taken 
enormous dimensions and tries to bring under a 
common denominator all the many aspects inher- 
ent in that subject and its realization is at present 
to be found at the Musee d’Art Moderne in Paris. 
Stenvert’s “First play at programming the func- 
tional art of the 2ıst century” is to be found in a 
book on him and by him and which appeared in 
Heinz Moos Verlag, Munich, in 1968, with the 
title: “Functional art. Ways towards an art of the 
21st century.” (pp. 171-175.) 


Idea and Execution 
By Anni Wagner 


The comparison of a painting with its preliminary 
study is always rather informing. Often, the study 
appears to have a greater freshness and a more 
direct effect thus telling more about the artistic 
handwriting of its author than the carefully ex- 
ecuted painting that has followed. 

With Henri de Toulouse-Lautrec this is not so. If 
we place the study and the corresponding finished 
picture side by side the painted version appears to 
be richer and more sublime, and in the study one 
cannot but admire the perfection which the artist 
has achieved despite the limitation to black and 
white. 

We show the portrait of the Englishwoman “Miss 
Dolly” of the “Star Cafe” at Le Havre which 
Toulouse-Lautrec has painted two years before his 
death (fig. 1). Next to it is the study for the paint- 
ing (fig. 2). Both portraits are executed with the 
same inexorable sharpness, but also with true 
artistic verve and impetus. The study shows Miss 
Dolly in profile. In the painting she appears in a 
slightly different posture although with the same 
facial expression. Toulouse-Lautrec used to ride 
from Paris where he lived to Le Havre to take 
the boat there to Bordeaux to visit his mother at 
Malrome Castle in the Gironde. On such an 
occasion he made the acquaintance at Le Havre 
of the model to the two works reproduced here. 
He was so enthusiastic that he was not satisfied 
with a mere drawing and ordered his painting 
tools to be brought to him from Paris so that he 


could paint her. (pp. 176-177.) 


Art and Anti-Art 
By Klaus-Hartmut Olbricht 


The birth of a work of art is an essential moment 
pregnant of future in the history of art and thus 
also in the history of Man. At the same time, it 
is the artists legacy to the future present, the 
always new present as an obligation to which a 
work of art is bound. In order to be an artist one 
must first fully grasp an experience, make it a 
lasting one and transpose the memory of it into 
a message and lend it shape. It is this creative 
transformation that assures us the participation 
in an artistic work. 

Many of the intellectuals who have engaged in 
art, try with a blind ardour to render legitimate 
their designs by refering to the history of the 
spiritual development of the occident. They con- 
sciously ignore the reality of Man which consti- 
tutes the substance of the great philosophies, and 
thus they further the intellectual swindle. The 
proceedings against art have definitely been in- 
stituted in our days with all possible vehemence. 
They have been started by a score of those so- 
called intellectuals devoted to the defamation of 
art. They have established art systems to lend a 
basis to their new artistic activity. It is an addic- 
tion to anti-art which finds its satisfaction in an 
onanism of meditation. The work of art shall be 
understood merely as a mass-produced aesthetic 
object. The work of art, though, is more chan an 
aesthetic object. It differs from this and others 
by its original and individual signature which is 
based on a spiritual order. It is exactly what char- 





acterizes art as a creation of the human spirit that 
is inaccesible to any artistic design based on the 
natural sciences alone, The products of those 
ideologies that have banished art from its actual 
context, i. e. from the entity and entirety of exist- 
ence, and are re-assembling it as a surrogate in a 
second reality dominate art life to-day. Art, 
though, can only give us new pleasure and effect 
an intelligent satisfaction of our consciousness if 
it liberates itself from the spiritual sterility of 
modern constructed products that lack the co- 
operation of a sensitive creative volition. (p. 178.) 


The Irreality of Reality 
Franz Radziwill 


By Paul Pieper 


In October and November 1968 the “Hamburger 
Kunstverein” has set up a monument to the “Re- 
alism in the Painting of the Twenties” by a com- 
prehensive exhibition. Among the nearly 60 paint- 
ers listed in the catalogue are such well-known 
names as Otto Dix, George Grosz and Alexander 
Kanoldt. There are also listed two pictures by 
Franz Radziwill dated ı928 and 1931 resp., the 
“Fatal Fall of Karl Buchstätter” and the town 
prospect with the “Water Tower in Bremen”. They 
render evident that he belonged to the realism 
of the twenties and that he occupied a special 
position therein. At that time he has found his 
own style, his original way of conveying a mes- 
sage, surely in context with the realist movement 
yet in a definitely individual and independent 
variation. Since that time Radziwill’s work cannot 
be mistaken for any of his contemporaries’. 

In the pictures created after the war, in the years 
from 1948 to 1960, and of which we have repro- 
duced several, their more complicated foundation, 
the greater multi-layered wealth is rather 
evident. However, much more happens in those 
pictures and not everything lends itself to a quick 
interpretation. It is still the world of the sea, of 
ships and harbours besides the natural and man- 
made objects moving in the sky and which are 
included in the painter’s interest. In many cases 
the titles of the pictures already give a character- 
istic indication of what the painter intends-or 
hides. Thus, with the picture of 1948, for instance, 
when it is called: “All could be well if...” Could 
the world really be beautiful if it were not for 
Man destroying it himself? In that particular 
work and those with a related subject, a criticism 
of our time or, better, a vision of all the dangers 
to which our present is exposed, surely is part of 
the content. The instances reproduced only repre- 
sent a small section of the voluminous and many- 
sided work of this indefatigable artist who in the 
isolation of East Frisia keeps his distance from 
all hubbub in art life. To-day, such a voluntary 
isolation often involves the risk of the rank of 
one’s life-work being not recognized at all or too 
late. Thus, the name Radziwill as one of the few 
representational artists of importance in our time 
has for a long while been not generally known. 
Since 1921, Radziwill’s life has been bound to 
Dangast, a small fishermen’s village which in the 
history of “Die Brücke” prior to the First World 
War has played an important part. He was born 
not far from it, in Strohhausen, in 1895 and spent 
his youth in Bremen. Only after several deviations 
did Radziwill come to painting after 1918. In 1920, 


he belonged in Berlin to the “Free Secession” and 
to the “November Group”. Dix, Grosz and 
Schmidt-Rottluff were his friends. In 1933, he was 
appointed a professor at the Dusseldorf Academy. 
Two years later he was dismissed. Then he travel- 
led across the world for several years. Radziwill 
is one of those artists who can keep their own 
distance from themselves and their work and, 
therefore, are able to interpret it. (pp. 179— 182.) 


Magic and Abstraction 
In memory of Hannes Schmucker (1899 — 1965) 


By Walter Romstoeck 


On April 6th, ı969 Hannes Schmucker would 
have been 70 years old. He was one of the genera- 
tion of painters that in the “Neue Sachlichkeit” 
found its first determining expression. Tired of 
expressionism which had dominated German 
painting prior to the First World War, it attempt- 
ed to render evident reality in a new realism 
which later Franz Roh called “Magic Realism”. 
It is the evocation of that new reality characterized 
by the stigma of technical industrialization where 
things and people get lost in an uncanny isolation 
which is not even broken where they collide 
heavily in space. The “Still-Life with Fish” (fig. ı) 
of 1932 still suggests something of that particular 
consciousness. 

After the Second World War a process starts which 
makes Schmucker deal in a linear and ornamental 
manner with long familiar contents and where 
expressionist and impressionist moods have placed 
the accents. It is a time of searching which even- 
tually at the beginning of the fifties finds the 
starting-point for a new and independent devel- 
opment in the analysis of analytical and synthetic 
cubism. However, that cubism whose foundations 
Braque and Picasso had already laid in ıgıo, 
could only be a phase of transition for Schmucker. 
Around the middle of the fifties the first non-ob- 
jective paintings were born, unbounded zones of 
colour with inserted geometrical signs. This is the 
great time of tachism which in the “documenta” 
at Kassel in 1959 reaches its far noticeable expres- 
sion. In the same year Schmucker’s picture “Magic 
Signs” originated. In its vehement gesture it 
seems born out of the passion of an abstract ex- 
pressionist painter. Schmucker who was a quiet 
and meditiative worker was given more to med- 
itation in his work than to a spontaneous outburst 
of emotion. Classical music was his steadfast 
friend and comfort at all times. In the sixties 
Schmucker began to juxtapose nearly monochrome 
and chalky spaces of colour in thin relievo layers 
so that the impression of three-dimensional layers 
arises which in a mysterious manner overlap and 
intertwine as is the case in “Fugue in Violet and 
Yellow” (fig.2) of 1962. Object— abstraction — 
transcendency were the stages of his development 
and of his untiring spiritual work. (pp. 183 — 184.) 


Heribert Losert 
By Anton Sailer 


Not the “Novelty at any price” is a criterion but 
the depth of feeling and the power of expression. 
By this sentence Heribert Losert alludes to his 
own aspirations. And indeed, his entire creative 


work is coined by this endeavour. The circum- 
spection with which he approaches every subject is 
striking, and although he never tries to get him- 
self discussed or to make a great stir by careless 
“avantgardistic” toying his oeuvre is steadily 
progressing toward the front. Heribert Losert is 
concerned with not interfering with the order of 
things. His strive for sincerity, for knowledge and 
understanding at the same time is a characteristic 
of his educational talent in art which has led him 
automatically to an intense teaching activity. A 
broadcasted series “To See and Render Visible” 
and the “Drawing Course with rules of style by 
and with Heribert Losert” in the television study 
programme of the Bavarian and Hessian broad- 
casting system have opened new and unorthodox 
teaching methods which simultaneously serve the 
general understanding of art. Losert’s fundamen- 
tal thoughts on art and education have also ap- 
peared as a book. 

Even though the art critic Fritz Nemitz has once 
written: “Losert followed the roads to which Paul 
Klee had opened the gates”, a mere glance at our 
reproduction will suffice to recognize the absolute 
independency of Losert’s artistic work. He never 
separates entirely from the object. His landscapes 
are tectonically articulated, his figure composi- 
tions are borne from the incidental towards an 
almost geometrical universal validity. This pla- 
stic severity at the same time owns an atmosphere 
that radiates poetry. Often children are his motifs. 
Out of breath, abandoned to his running a child 
trundles his hoop—-dolls and Judy in persona lead 
a most convincing life. The nocturnal pasture with 
the peacefully resting cows, the sleeping houses 
and even the distorting mirror belong though to 
that “hour of childhood” which we all carry about 
with us in some or other form of remembrance 
and which to Losert has fully remained the pres- 
ent. He can more than just catch a comer of it. 
To him this “hour of childhood” comes to life 
already when the wind is stirring some leaves into 
dancing or when he sees lonely houses where a 
witch could be living. To his “reality” belongs his 
dreaming himself into the material world; he is 
filled so much with it that any cold abstraction 
aimed at by speculative reasoning only pales be- 
side it. His feeling, his throbbing heart protect 
him. 

In his graphis work, too, it is evident that he is a 
painter and sees all objects purely as a painter. 
The transparency of his watercolours is ample 
evidence of that, and even more so the wealth of 
shading in his dry-point etchings. The energetic 
hatching stroke with which he produces deep 
black zones as well as accentuated transitions 
towards an extraordinary brightness are far re- 
moved from any prudish softness. 

Heribert Losert, born in Neunkirchen, Austria, in 
1913, studied at the Academy of Fine Arts in 
Vienna. He has been living in Munich since 1953. 
His travels of study led him to Italy, Yugoslavia, 
Holland, Turkey and America. Numerous group 
exhibitions and one-man shows have displayed 
his works in Europe, North and South America, 
Egypt and the Near East. In 1960, he was award- 
ed the “Sudetendeutsche Preis” for painting; in 
1963, he won the International Second Prize for 
painting at Monte Carlo and in 1967 the medal 
of honour of the town of Graz—not to forget the 
Hans-Thoma Medal which he had been awarded 


in 1965 by the Hans-Thoma-Society to which, in 
general, he owes a constant and intense further- 
ance. (pp. 185 — 192.) 


The “Villa Mairea” by Alvar Aalto 
By Lucien Herve 


Finland has become independent only in ıgız and 
has since then been undergoing a cultural trans- 
formation. Parallel with the attempts at creating 
a national poetry and music the Finlandish 
architects have at the beginning of this century 
tried to produce an architecture rooted in popular 
tradition (among them such important architects 
as E. Saarinen, Sonck and Siren). Its outstanding 
characteristic feature is the relationship architec- 
ture—nature (soil, water, vegetation, climate) and 
a very marked popular character which has given 
its cachet to the old and new popular art. These 
are factors that should not be overlooked when 
discussing the modern creations by Alvar Aalto. 
He was born in 1898. His work is coined by the 
work of his teacher Lindgreen, the builder of the 
Olympic Stadion in Helsinki. Aalto’s first remark- 
able big building, a sanatorium at Paimio, has 
been produced towards the end of the twenties. 
Aalto has not placed the various buildings which 
all differ in height so as to stand at right angles 
to each other; instead, he has made them appear 
as if grown together organically like vegetation. 
Accordingly, the surrounding landscape enters the 
whole group of buildings freely from any side. In 
this, Aalto’s principle of a human and animated 
conception is very much in evidence. 

In 1937, he won recognition at an international 
level with his Finlandish pavilion at the Paris 
World Exhibition and which was confirmed by 
the success of 1939 in New York. At the New York 
exhibition the baroque tendencies that contrasted 
with the straight lines of the twenties were partic- 
ularly manifest. Curved lines were opposed to the 
right angles and to the search for a severe 
functionalism. Moreover, the forests of his native 
country had furnished Aalto with an archetype in 
the shape of the round tree trunk. He likes to use 
pine and fir trunks for interior and exterior dec- 
oration of his buildings as is shown, for instance, 
in the “Villa Mairea” (cf. fies. 3, 4 and 5). 

The “Villa Mairea”, the private residence of Mr. 
and Mrs. Gullichson, was built exactly at the same 
time (1938/39) in the neishbourhood of Noor- 
marku, about 160 kms. northwest of the capital. 
It constitutes a landmark in Alvar Aalto’s archi- 
tecture. The history of the owners is as character- 
istic as is that of their architect. Mrs. Gullichson’s 
grandfather and father each built a country house 
in the same place at an interval of thirty years 
since 1872. Each was typical of its time. The third 
country residence was the work of Aalto; he not 
only had a free hand and could make his ideas 
come true; he also could work together with 
Mrs. Gullichson who was engaged in introducing 
modern art in Finland. This collaboration was a 
decisive factor in the extraordinary success of 
Aalto’s architecture. His special capabilities be- 
came evident: the restrained yet nevertheless ex- 
pressive ]yricism, the elaboration of the smallest 
detail which, though, does not interfere with the 
general expression, the perfect union with pre- 
vailing natural conditions, the greatest possible 
utilization of daylight, the organical division of 


distances which does not injure the optical charm 
of the alternately flat and curved surfaces. In that 
prewar period Alvar Aalto’s work was a true testi- 
mony to Man’s desire of freedom and independ- 


ence. (pp. 193 — 197.) 


Room Dividers — 
as seen from the decorative, practical and psycho- 
logical side 


By Wulf Westphal 


The collective term “room divider” to-day com- 
prises many variations as to design, material and 
size; it is not yet clearly defined. Interior decora- 
tors, architects and the corresponding industries 
and trades since recently distinguish direct, in- 
direct and usable room dividers. Direct (and 
lastly total) room dividers above all are folding 
or concertina walls which answer many purposes. 
With a few manipulations rooms can be com- 
pletely divided into two separate rooms or vice 
versa (fig. 9). Closely linked with the psychology 
of living are indirect room dividers. They often 
merely answer the need for an optical articula- 
tion: A big living-room loses its occasional hotel 
lobby character if divided into well-defined areas. 
Thus a dining-area, a writing or study corner, a 
reading nook or a sewing corner may be isolated 
from the living-area. A wide playing-field for 
artistic ambitions has been opened: room dividers 
can be made of wood, wrought-iron, ceramics, 
webbings and fabrics (figs. ı, 2 and 4. left). Usable 
room dividers are favourites. They consist of shelf 
systems of any kind which hold books, flowers, 
objets d’art, souvenirs and many other items 
(figs.5 and 6). Box units, closed or open, with 
either compartments or drawers or a combination 
of both can be assembled to constitute a more or 
less broken room division (figs. 3 and 4). A partic- 
ular favourite—because it is eminently practical 
—is the room divider if built as a complete wall- 
to-wall cupboard combination standing between 
kitchen and dining-area or living-room (fies. 7 
and 8). (pp. 198 — 203.) 


Open-air Sitting-areas 
Beautiful and practical garden and terrace furniture 


Now is the time to getconcerned with sitting-areas 
in the open to take in fresh air and sunshine— 
the season starts again. Intelligently chosen terrace 
and garden furniture render living in the open a 
treat in relaxation and comfort, a true recreation 
for our whole being. Therefore, chairs and easy- 
chairs, lounges and tables should be chosen with 
two objectives in mind: They must be practical 
for use and beautiful to the eye. These two ac- 
cents may be shifted more to a practical solution 
or to a beautiful one depending on the ideas of 
their users. The material of the furniture is more 
or less a question of individual taste. We can make 
our choice among various canes and wickerwork, 
wood (combined with cane or canvas), metal 
combined with various fabrics or leather, and 
plastics. As our photographs show, the various 
working-materials present themselves in new and 
often surprising shapes. As regards the practical 
side, one can to-day chose one’s garden furniture 
from various points of view: practical furniture 
ought to be easy to move, weather-resistant and 
easy to stack. (pp. 204— 208.) 





Rekordumsatz auf der 
Stuttgarter Antiquariatsmesse 


Wieder beherrschte auf der Stuttgarter Antiqua- 
riatsmesse, die zum achten Male im Gustav-Siegle- 
Haus stattfand (vom 6. bis 9. Februar), der Privat- 
sammler mit dem großen wie mit dem kleinen 
Geldbeutel das Feld — mit Abstand vor den 
Bibliothekaren, Archivaren, den Vertretern der 
öffentlichen Kunstsammlungen, die mit kleinem 
Etat nur behutsam auftreten konnten, aber gleich- 
falls nicht ohne gute Beute heimzogen. Die Händ- 
ler hatten sich nicht verschätzt, als sie einen Re- 
kordbesuch voraussagten. Sie hatten ein entspre- 
chendes Angebot an exklusiven Raritäten in allen 
Sparten vorzuweisen. Den gewohnten Ansturm 
brachte wieder der Eröffnungstag. Wer bestimmte 
Dinge aus dem Messekatalog erhaschen will, tut 
gut daran, als erster an dem betreffenden Stand 
anzukommen, denn Reservierungen gibt es bei 
dieser Messe nicht. Enormer Andrang herrschte 
aber auch an allen folgenden Tagen. Die Besucher- 
zahl dürfte annähernd 15 000 betragen haben, der 
Gesamtumsatz bei weit über zweieinhalb Mil- 
lionen DM liegen. 

Daß unsere beamteten Bibliothekare an Eifer und 
Spurtfreude nicht hinter den Privatsammlern zu- 
rückstehen, demonstrierte bei der Eröffnung ein- 
drucksvoll die Universitätsbibliothek Heidelberg, 
die einer Schar von begierigen ausländischen 
Händlern doch eine Nasenlänge voraus war auf 
der Jagd nach einem Exemplar von Ciceros »Rhe- 
torica nova«, Venedig 1484, mit Einband für Pfalz- 
graf Ottheinrich, einem der bedeutendsten Samm- 
ler des ı6. Jahrhunderts. Heidelberg erwarb den 
Band für die Ottheinrich-Sammlung um 4800 DM. 
%in ähnliches Rennen setzte bei der älteren Gra- 
phik nach dem ebenso seltenen wie begehrten 
französischen Hauptmeister des Manierismus Jac- 
ques Bellange ein. Seine Radierung »Mars und 
Bellona« eroberte sich für 8000 Mark ein Privat- 
sammler. Außerhalb des Katalogs war eine der 


wichtigsten Radierungen von Bellange, »Drei Ma- 
rien am Grab«, ein wahrhaft repräsentatives Ma- 
nieristenblatt, bei einem Schweizer Händler zu 
haben. Ein deutscher Privatsammler legte dafür 
36000 Mark auf den Tisch. In einer Vitrine des 
gleichen Händlers sah man Rembrandts äußerst 
seltene Radierung »Christus erscheint den Jün- 
gern« — zum Preis von 65 000 Mark. 

Von einigen Spitzenraritäten wie dieser abgesehen, 
lagen die Preise wieder, wie früher, zwischen 
15 Mark (für billigere dekorative Graphik, der 
nach wie vor populärsten Seite der Messe mit dem 
emsigsten Gewühl) und 50000 Mark an Inkuna- 
beln, berühmten Erstausgaben, an alter, aber auch 
moderner Graphik. Restlose Zufriedenheit konnte 
man sich von allen Händlern bestätigen lassen, 
auch von etwas abgelegenen Spezialisten wie 
einem Fachantiquar für Orientalistik, der sich 
zum erstenmal auf die Messe gewagt hatte, mehr 
um auf sich aufmerksam zu machen, als um viel 
zu verkaufen. Er begegnete einem überraschen- 
den Interesse. Als vielbewundertes repräsentati- 
ves Schauobjekt lagen bei ihm des persischen Dich- 
ters Nizami »Fünf Epen« in einer prachtvoll be- 
bilderten Handschrift des 14. Jahrhunderts (Preis: 
40000 Mark) neben schönen Koranausgaben, die 
bis zu Preisen von 2000 Mark Abnehmer fanden. 
Für die Württembergische Landesbibliothek 
sprang bei zwei heißbegehrten Objekten, die weit 
über den Grenzen des Etats lagen, als großzügiger 
Mäzen der Präsident der Württembergischen 
Bibliotheksgesellschaft, Professor Dr. h.c. Josef 
Eberle, ein. Er kaufte übereignete für 
12.000 Mark den hochmittelalterlichen Landrechts- 
kodex »Schwabenspiegel« aus dem 15. Jahrhun- 
dert und für 8000 Mark das spätmittelalterliche 
Epos »Die Mörin« des Hermann von Sachsenheim, 


und 


gedruckt 1512 in Straßburg. 

Alsbald lichteten sich die Reihen in den Bücher- 
regalen. Ihr Katalogangebot hatten nicht wenige 
Händler schon eine Stunde nach Eröffnung der 


Antiquariatsmesse zu einem Drittel oder gar zur 


Hälfte abgesetzt. Zu den Hauptattraktionen unter 
den Büchern gehörte M. S. Merians zweibändiges, 
1730 in Amsterdam erschienenes Insektenbuch 
»De Europische Insecten«. Ein Händler erwarb es 
für 36000 Mark. In der alten Graphik wurde 
Schongauers Kupferstich »Das Wappenschild mit 
dem Einhorn«, datiert 1480, für 16 000 Mark ver- 
kauft. Ein Interessent aus Übersee meldete sich zu 
einem besonders frühen Druck von Albrecht Dü- 
rers »Männerbad«. Kostenpunkt: 28 000 Mark. 

In der modernen Graphik hält sich nach wie vor 
als Spitzenreiter, der am meisten Gewähr bietet, 
Pablo Picasso mit allem noch einigermaßen Er- 
schwinglichen aus seiner druckgraphischen Pro- 
duktion. Man kaufte Picassos zwischen 1700 und 
3500 Mark. Besonders gefragt waren weiter etwa 
Chagall, Braque, Nolde, Dix, ganz besonders auch 
Kurt Schwitters mit MERZ-Blättern und unter 
den Jüngeren Hundertwasser. 

Die Messe hat sich nach der Fusion der beiden 
konkurrierenden Fachverbände zum einheitlichen 
»Verband deutscher Antiquare« beträchtlich aus- 
geweitet: 47 Aussteller gegenüber 39 im Vorjahr. 
Händler aus der Bundesrepublik, aus England, 
Frankreich, Brasilien, Österreich, der Schweiz und 
Schweden waren zur Stelle. Die Hauptbefürch- 


tung, die sich bei der Zusammenlegung der bei- 


8 
den Verbände ergab und auch lange ein Hinder- 
nis bedeutet hatte, traf glücklicherweise nicht zu: 
ein Anwachsen der Messe mit einem Schlag auf 
das Doppelte ihres früheren Umfangs. Für die Aus- 
länder ist die Stuttgarter Messe nicht zuletzt deshalb 
von besonderem Interesse, weil sie im Gegensatz 
zu den vergleichbaren Veranstaltungen in London 
und Amsterdam in erster Linie eine Publikums- 
messe, nicht sosehr eine Händlermesse darstellt. 
Auf der 8. Antiquariatsmesse gingen nur etwa 
50 Prozent der Verkäufe an den Handel. Zu den 
vielen privaten Sammlern aus dem Stuttgarter 
Einzugsgebiet kamen in diesem Jahr auffallend 
viele Sammler aus dem Münchner Raum und aus 


dem Rhein-Main-Gebiet. Karl Diemer 





GRAPHIK 
HANDZEICHNUNGEN 


Seit 1826 bei 
C.G. BOERNER - DÜSSELDORF 


Kasernenstr. 13 (reich illustrierte Lagerlisten) 








Kunst- und @ewerbeausstellung, 
Beleuchtungen, Fragmente, Rahmen 
Holzbildhauer Ivo Ivekie, 8 München 2, Viktualien- 
markt 6, und Jugoslawien: Zagreb, Krajiska 34 








G 2. ER Scharfe: 
14 Yzu Wäles 
4 Düsseldorf 





SACHSEN - THÜRINGEN 
PROVINZ SACHSEN UND ANHALT 
Literatur, Stiche und Landkarten des 17. und 19. 
Jahrhundertsinreicher Auswahl, Kataloge kostenlos. 


Buchhandlung Wolfgang Weitlich, 
6 Frankfurt/Main, Savignystraße 61, 
Telefon 0611/7232 15. 








KUNSTHAUS LEMPERTZ 


502. Lempertz-Auktion » Alte Kunst« 
8. bis 10. Mai 

503. Lempertz-Auktion 
»Außereuropäische Kunst« 
ı2. und 13. Mai 

504. Lempertz-Auktion »Moderne Kunst« 
3. und 4. Juni 


Katalogbestellungen erbeten 


5 Köln - Neumarkt 5 : Telefon 21 02 51 











| Postfach 7206, Bismarckstr. 41/43, Tel. 329280 








Wertvolle Bücher 
und Graphik des 15. bis 20. Jahrhunderts 
Bayern und München in Wort und Bild 


R. WÖLFLE, 8 München 13 


Amalienstraße 65, Telefon 2836 26 








Antike Kunst des indisch-chinesischen 
Kulturkreises 


Asiatica Georg L. Hartl 


8 München 27 
Trogerstraße 25 — beim Friedensengel 
Telefon: 451078 











Alte Gobelins | Orient-Teppiche 
des 15. bis 18. Jahrh. des 17. bis 20. Jahrh. 


A.& L.BODENHEIM 
1 Berlin 350, Budapester Str. 40-44 
(an der Gedächtniskirche), Tel. 131691 
4 Düsseldorf, Prinz-Georg-Str. 15, Tel. 492126 
Gobelinausstellung 
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Die erste 
unstmesse 


in 
Hannover 


Eines von zwei gleichen Eckschränkchen, 
Rosenholz. Signiert Nicolas Petit, JM E 1780 Paris. 
fe) F 


Kunsthaus City, Hamburg 


One of two identical corner cabinets, rosewood. 
Signed: Nicolas Petit, JM E 1780 Paris. 
Kunsthaus City, Hamburg 





IV/14 


Neben der etablierten, mittlerweile schon tradi- 
tionsreichen Münchner Kunst- und Antiquitäten- 
messe, die ein jedes Jahr im Herbst, heuer zum 
14. Mal nach dem Kriege, stattfindet, wird es in 
diesem Jahr eine zweite nationale Kunst- und 
Antiquitätenmesse, nämlich in Hannover, geben. 
Die Kunstmesse in Hannover wird am 27. April 
mit einem Empfang in der hannoverschen Werk- 
kunstschule eröffnet. Sie wird bis einschließlich 
5. Mai dauern. Als Veranstalter dieses neugegrün- 
deten Unternehmens zeichnen der Landesver- 
band der Kunst- und Antiquitätenhändler von 
Niedersachsen, der Hansestädte und von Schles- 
wig-Holstein und der von Berlin verantwortlich. 
Die Dachorganisation, der Bundesverband des 
Deutschen Kunst- und Antiquitätenhandels, der 





"äger der Münchner Kunstmesse ist, hat sein 
Einverständnis zu dieser Neugründung gegeben 
und seine Unterstützung zugesagt. Über go Händ- 
ler aus dem Bundesgebiet hatten sich um einen 
Messestand in der Kunstmesse in Hannover be- 
worben, noch interessiert zeigten sich über 30 
weitere Firmen, doch können auf Grund der be- 
schränkten Raumverhältnisse in der Galerie und 
Orangerie des Herrenhausener Schlosses, nur 
68 Händler ausstellen. 

Wenn auf der Münchner Kunstmesse entsprechend 
der regionalen Kunsthandelskapazität die süd- 
deutschen — vor allem die bayerischen — Teilneh- 
mer dominieren, so zeigt sich in Hannover eine 
relative Überlegenheit der norddeutschen Händler, 
die mit 34 Teilnehmern das stärkste Aufgebot 
stellen. 

Da der Kunstmessenkalender in diesem Jahr be- 
reits drei Messeveranstaltungen ankündigt — eine 
vierte Veranstaltung könnte die Wiederholung 
des Düsseldorfer »prospekt« sein, wobei der Kölner 
Kunstmarkt der progressiven Galeristen und der 
mögliche Düsseldorfer Kunstbasar allein der mo- 
dernen Kunst vorbehalten sind —, spricht man 
hierzulande von einer Kunstmesseninflation. Die 
srfahrungen mit den bereits bekannten Veran- 
staltungen lehrten jedoch, daß jede Messe, wenn 
sie für einen entwicklungsfähigen Markt veran- 
staltet wird, ihren eigenen Markt und ihre spezi- 
fischen Käufer hat. 

In Hannover werden neben jener Stammkund- 
internationalen 
Kunstmessen besucht — zumeist rekrutiert sie sich 


schaft, die alle nationalen und 
aus Kunsthändlern und exponierten Sammlern —. 
vor allem Besucher aus dem Norden Deutschlands 
Auf die be- 


schaffungskräftigen, da vermögenden Industriellen 


und aus Skandinavien erwartet. 
und Manager aus dem In- und Ausland, die zur 
gleichzeitig stattfindenden Industriemesse in Han- 
nover weilen, setzt man bezüglich des Verkaufs 
große Hoffnungen. 

Das Angebot auf der Kunstmesse in Hannover an 
Kunst und Antiquitäten gleicht bis auf die Offerte 
von moderner, aktueller Kunst, die zwei Galerien 
präsentieren werden, jenem von München. Zum 
Verkauf kommen Objekte des Kunsthandels aus 
den europäischen, südamerikanischen, asiatischen 
und afrikanischen Epochen der Kunst. 


Renaissance-Goldanhänger mit Devise; 
Edelsteine, Perle und farbiges Email. Nord- 
deutsch, 16. Jahrhundert, auf einen Entwurf des 
berühmten Jacob Mores, Hamburg, zurück- 
gehend. Antiquitäten F.K. A. Huelsmann, 
Hamburg 


Renaissance gold pendant with device; 
precious stones, pearl and coloured enamel. 
North German, 16th century, traced to a 
design by the famous Jacob Mores, Hamburg. 
Antiquitäten F. K. A. Huelsmann, Hamburg 





Etruskischer Goldschmuck mit Bernstein,7.Jh.v.Chı 
Graf und Gräfin Pourtales, Prien/Chiemsee 


Etruscan jewellery of gold with amber, 
zth century B.C. 
Graf und Gräfin Pourtales, Prien/Chiemsee 














Leonor Fini. »Le Rendez-vous«. 1966. Öl auf Leinwand. 


37 :60 cm. Galerie Brockstedt, Hamburg 


Leonor Fini. “Le Rendez-vous”. 1966. Oil on canvas. 


37:60 cms. Galerie Brockstedt, Hamburg 








Oben: Branntweinschale, Silber. Otterndor], 

um 1760. Meister Johann P. Martens. Durchmesser 
17,5 cm, Höhe 9 cm. Antiquitäten H.Mischell, Köln 
Rechts: Porzellankumme, bemalt mit farbigen 


Chinoiserien. Frankenthal, 1772. 
Antiquitäten H. Mischell, Köln 


4bove: Liquor bowl, silver. Otterndorf, c. 1760. 
Master Johann P. Martens. Diameter: 17.5 cms.; 
height:9 cms. Antiquitäten H.Mischell, Cologne 
Right: Porcelain bowl, with chinoiseries. Franken- 
thal, 1772. Antiquitäten H. Mischell, Cologne 





Schreibschrank, Würzburg. Mitte 18. Jahrhundert. 
Vußbaum, Antiquitäten J. Kratz, Hamburg 

Secretaire cabinet, Würzburg. Middle of the 18th century. 
Walnut. Antiquitäten J. Kratz, Hamburg 
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Porzellanplatte, bemalt in farbigem Päte-sur-Päte. Dekor von Rudolf Hentschel. Meißen, um 1898. 
Länge 32,3 cm. Antiquitäten Dr. Heuser & Co., Hamburg 


Porcelain platter, painted in a coloured päte sur päte. Decoration by Rudolf Hentschel. 
Meißen, c. 1898. Length: 32.3 cms. Antiquitäten Dr. Heuser & Co., Hamburg 
Prunkplatte, Silber vergoldet. Augsburg, um 1650 bis 1660. Höhe 43 cm, Breite 57,5 cm, 
Gewicht 1600 g. Antiquitäten H.W. Seling, München 


Ornamental platter, gilded silver. Augsburg, c. 1650 — 1660. Height: 43 cms., width: 57.5 cms., 
weight: 1600 grams. Antiquitäten H.W.Seling, Munich 





Die erste 
Kunstmesse 
in 
Hannover 


Deckelbecher, Silber vergoldet. 
Augsburg, um 1680 bis 1690. 
Herbert M. Ritter, München 
Cup with lid, gilded silver. 


Augsburg, c. 1680— 1690. 
Herbert M. Ritter, Munich 
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AUSSTELLUNGEN. Fortsetzung von Seite IV/ı2 


Künstler-Verein Malkasten: Wilhelm Wiacker, Malerei (bis 
19. April). — Lorenz Bösken, Paul Bücher, Bernhard Her- 
garden, Carl Weisgerber, Gedächtnisausstellung (22. April bis 
17. Mai). 

DUISBURG. Wilhelm-Lehmbruck-Museum: Gerlinde Beck (bis 
20. April). — Wilhelm Lehmbruck, Jugendwerke (bis 27. April). 
Galerie Atlantis: Bertrand Dorny, Zeichnungen, Graphik (bis 
7. April). — Yannick Ballif, Graphik (16. April bis ı3. Mai). 
Galerie Neuburger: Japanische Originalgraphik von Hiroshige, 
Tojokuni, Hohusai (bis Ende April). 

ESSEN. Galerie Schaumann: Otto Eglau, Farbradierungen, Öl- 
bilder, Aquarelle (12. April bis Ende Mai). 

FRANKFURT. Galerie Brumme: »Die künstlichen Paradiese« 
(18. April bis 16. Mai). 

Galerie Daberkow: Nicole Levin, Radierungen (bis Ende April). 
Galerie Lüpke: Laura Grisi, Objekte (bis Ende April). 

Galerie Karl Vonderbank: Jean Carzou, Aquarelle, Zeichnungen 
(bis Ende April). 

Gesellschaftshaus des Zoologischen Gartens: Norman Will- 
Kerry, Tierbilder (bis 30. Juni). 

FRIEDRICHSHAFEN. Städtisches Bodensee-Museum: Berliner 
Künstler (bis 27. April). 

GIESSEN. Galerie Sous-sol: Jens Michael Barge (26. April bis 
23. Mai). 

GOSLAR. Museum: Friedel Jenny Konitzer, Ölgemälde (bis 
7. April). 

GRENOBLE. Musee de Peinture et de Sculpture: Keramiken 
von Malern (bis 2. Juni). 

HAGEN. Karl-Ernst-Osthaus-Museum: Edvard Munch, Graphik 
(bis 13. April). 

HAMELN. Kunstkreis: HAP Grieshaber, zum 60. Geburtstag, 
Holzschnitte (bis 20. April). — Doppelbegabungen, Schriftsteller 
der Gegenwart malen Bilder (26. April bis ı. Juni). 

HAMM. Städtisches Gustav-Lübcke-Museum: Internationale 
Graphik (bis 13. April). 

HANNOVER. Kunstverein: Niki de St. Phalle (bis 7. April). 
Kestner-Gesellschaft: Fruhtrunk, Girke, Pfahler (bis 27. April). 
HEIDELBERG. Kunstverein: Paul Klee, Gemälde, Aquarelle, 
Zeichnungen (bis 4. Mai). 

HEILBRONN. Kunstverein: Graphik aus der CSSR (13. April 
bis 4. Mai). 

KARLSRUHE. Badischer Kunstverein: Karlsruher Künstler 1969 
(bis 20. April). — Gruppe Zebra (27. April bis ı. Juni). 
KEMPTEN. Kunstkabinett: »Französische Handzeichnungen 
und Druckgraphik«, Jubiläumsausstellung (20. April bis 18.Mai). 
KIEL. Schleswig-Holsteinischer Kunstverein: Realismus und 
Allegorie (bis 13. April). 

KÖLN. Wallraf-Richartz-Museum: Ernst Wilhelm Nay, Ge- 
dächtnisausstellung, Gemälde, Gouachen, Aquarelle (bis Mitte 
Mai). 

Museum für Ostasiatische Kunst: Japanische Werke des ı7. und 
19. Jahrhunderts (bis 18. Mai). 

Kunsthalle: Römer in Rumänien (bis 18. Mai). 

Kunstverein: Junge belgische Maler und Bildhauer (3. April bis 
(. Mai). 

Galerie Baukunst: Henry de Waroquier, Ölbilder, Plastik. 
Graphik (bis ı2. April). — Eduard Bargheer, Aquarelle; Karl- 
Heinz Krause, Plastiken; Kurt Moldovan, Zeichnungen 
(18. April bis 26. Juni). 

ree: Brauers Liedermappe, Graphik (bis 5. April). 





Galerie Boisse 
— Illustratoren bibliophiler Ausgaben (bis 3. Mai). 


Das große Standardwerk 


über 


Frits van den Berghe 


von Emiel Langui 


mit einem Vorwort von 
Jean Cassou 





Format 330 X 250 mm, 332 Seiten, 126 eingeklebte Farb- 
tafeln, 80 einfarbige Zeichnungen, 23 Fotoreproduktionen. 
Biographie, Bibliographie, vollständiger Katalog seines 
malerischen Oeuvres, Leinendeckel mit Similipergament- 
rücken, in Schuber. DM 200,—. Das Werk ist in deutscher, 
englischer, französischer und niederländischer Sprache 
lieferbar. 


Fordern Sie den Farbprospekt an. 


UNTERNEHMERWIRTSCHAFT Verlags-GmbH, 
532 Bad Godesberg, Postfach 842 
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Galerie Gmurzynska: Ensor, Magritte, Delvaux, Bilder, Aqua- 
relle, Zeichnungen (bis Ende April). 

Inter art Galerie: Klaus Menzel, Holzschnitte (bis 9. April). 
Galerie Klang: Ernst Nagel, Plastiken, Gouachen (bis Ende 
April). 

Galerie Ricke: Robert Grosvenor: Skulpturen (bis Mitte April). 
Galerie Der Spiegel: Fruhtrunk, Calderara, Girke, Jochims, 
Prantl; Bilder, Plastiken (bis Ende Mai). 

Galerie Wilbrand: Ludwig Wilding, Objekte (bis Ende April). 
LEIPZIG. Museum der Bildenden Künste: Hans Schulze, zum 
65. Geburtstag, Handzeichnungen (bis 26. April). — Karl Georg 
Hirsch, Holzstiche (29. April bis 7. August). 

Grassimuseum: Walter Gebauer, Keramik (bis Ende April). 
LINDAU. Haus Zum Cavazzen: Victor Vasarely, Graphik (bis 
4. Mai). 

Altes Rathaus: Ärzte malen (28. April bis 7. Mai). 

LINZ. Neue Galerie, Wolfgang-Gurlitt-Museum: Wandteppiche 
und Applikationen von Helga Aichinger, May Hofer, Franz 
Oehner, Fritz Riedl, Edda Seidl-Reiter (bis ı3. April). 
LUDWIGSHAFEN. Städtische Kunstsammlung: Otto Ditscher 
(bis 27. April). 

LÜBECK. St.-Annen-Museum: Ausstellung der Graphik- 


Sammlung IV »Albert Renger-Patzsch und andere Meister- 
>°- o° 





fotografen der zwanziger Jahre« (bis 27. April). 


MANNHEIM. Städtische Kunsthalle: K.H.Sonderborg, Ge- 
mälde, Zeichnungen (bis 13. April). — Naive Kunst aus Jugo- 


slawien, Gemälde (24. April bis ı. Juni). 


MÜLHEIM. Städtisches Museum: Gerhard Tersteegen, zum 
200. Todestag (3. April bis 4. Mai). 

Schloß Styrum: Helmut Lankhorst, zum 60. Geburtstag, Ge- 
mälde, Collagen, Zeichnungen (bis 5. April). — Foto-Ausstel- 
lung (19. April bis ı7. Mai). 


MÜNCHEN. Haus der Kunst: Joan Mirö (bis ı1. Mai). 
Stadtmuseum: Tantrische Kunst aus Indien (bis 7. April). 
Modern Art Museum: Museumsbesitz, Leihgaben und »new 
faces« (bis 22. April). 

Galerie am Abend: Ludwig Gebhard, Radierungen, Bleistift 
und Federzeichnungen (14. April bis Mitte Mai). 

Galerie Franke: Otto Mueller, Bilder, Aquarelle, Zeichnungen, 
Druckgraphik (bis Mitte April). 

Ausstellungsraum Grohmann: Wilhelm Kaiser, Pferdebilder 
(bis 30. April). 

Galerie Heseler: Arnulf Hoffmann, Pendelplastiken (bis 
26. April). 
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Galerie Klihm: Karl Hofer, späte Bilder, Aquarelle, Zeichnun- 
gen (bis 10. April). 

Galerie Seifert-Binder: Manfred Pasieka, Ölbilder, Graphik; 
Ernemann Sander, Plastik, Bildhauerzeichnungen (bis 20. April). 


NÜRNBERG. Kunsthalle/Künstlerhaus: Biennale 1969 Nürn- 
berg — Konstruktive Kunst: Elemente und Prinzipien (18. April 
bis August). 


OFFENBACH. Kunstkabinett Behr & Trefz: Curt Georg Becker, 
Gemälde, Aquarelle, Holzschnitte (bis 5. April). — Gotthelf 
Schlotter, Plastiken, Zeichnungen (135. April bis 10. Mai). 


OLDENBURG. Kunstverein: Hans Albert Walter und Ferdi- 
nand Kriwet, Ölbilder; Utz Kampmann, Plastik (bis 27. April). 
Galerie Groh: Günther Dohr, kinetische Objekte, Graphik (bis 
18. April). 

Galerie Wendtorf: Stanislav Filko, Graphiken auf Leinwand 
und Kunststoff (bis 18. April). — Manfred Großmann, Bilder, 
Aquarelle (19. April bis 15. Mai). 


PFORZHEIM. Kunst- und Kunstgewerbeverein: 50 Jahre Zunft 
Jungkunst Pforzheim, Gold- und Silberschmiedearbeiten, Pla- 
stiken, Zeichnungen, Graphik (bis 20. April). 


REUTLINGEN. Spendhaus: Paul Bader, Malerei, Graphik; 
Manfred Strake, Skulpturen (bis 6. April). — Lutz de Bre, Öl- 
bilder, Aquarelle, Zeichnungen (20. April bis ı8. Mai). 


ROSENHEIM. Städtische Galerie: Josef Henselmann (bis 
4. Mai). 

SALZBURG. Galerie Welz: Paul Flora, Zeichnungen (bis 
27. April). 

SAULGAU. Städtische Galerie »Die Fähre«: Karl Caspar, » Alte 
und neue Kreuzwege«, Passionsdarstellungen (bis 13. April). — 
Hubert Berchtold, Sepp Schwarz, Gemälde, Zeichnungen 
(19. April bis 4. Mai). 

STUTTGART. Staatsgalerie: Reinhold Nägele, zum 85. Ge- 
burtstag (bis 7. April). 

Stadtgeschichtliche Sammlungen: Erwin Starker, »Stuttgart zu 
Beginn des Jahrhunderts«, Bilder (bis Ende April). 
Württembergischer Kunstverein: HAP Grieshaber, Retrospek- 
tive zum 60. Geburtstag (bis 27. April). 

Galerie Valentien: Friedereich Hundertwasser, Graphik (bis 
Ende Mai). 

Kunsthöfle Bad Cannstatt: Frühjahrsschau Bad Cannstatter 
Künstler, Malerei, Graphik (bis 5. April). — Rolf Reimann, 
Malerei; Hilde Schlotterbeck, Graphik (5. April bis 2. Mai). 
Kursaal-Galerie Bad Cannstatt: Gastausstellung Heilbronner 
Künstler, Malerei, Graphik (bis 2. Mai). 





Büromöbel und Organisations- 
geräte im Baukastensystem 


Komplette Büromöblierungen 
Schreibtische 

Kombinationen 

Registraturen 

Organisations- und Karteigeräte 
Zeichnungsschränke 
Aktenschränke 


Erich Bolte G.m.b.H. 
Verkaufsleitung 
66 Saarbrücken Futterstraße 18 





TÜBINGEN. Städtisches Kulturamt: Hermann Goppelt (3. April 
bis 27. April). 

ULM. Museum: Hans Kinkel, 50 Künstler des 20. Jahrhunderts, 
Porträtfotos (bis 24. April). — Lambert-Maria Wintersberger 
(bis 27. April). 

Kunstverein, Rathaus: Moritz Baumgartl und Peter Fischer. 
neue Arbeiten (bis 13. April). 

Kunstverein, Schwörhaus: August Halm, Zeichnungen (21. April 
bis 17. Mai). 

Künstlergilde, Museumsgesellschaft: Andre Ficus (bis ı 1. April). 
— Hildegard Baumgartl-Moritz (13. April bis 9. Mai). 
WEIDEN. Oberpfälzer Kunstverein: Künstler aus Schlesien 
(25. April bis 6. Mai). 

WIESBADEN. Städtisches Museum: Deutsche Kunstwerke aus 
dem 20. Jahrhundert (bis 20. April). — Kunst und Kritik (bis 
1. Juni). 

‚Atelier Christa Moering: Marie-Luise Weil-Heller, Graphik, 
Objekte (bis 18. April). — Ottokar Gräbner, Plastik, Gemälde 
(19. April bis 9. Mai). 

WÜRZBURG. Dauthendeysaal/Falkenhaus: Ernst Fuß-Klin- 
genberg, Intarsien (bis 20. April). — Gertraud Rostosky und 
Fried Heuler, Gedächtnisausstellung, Malerei, Plastik, Graphik 
(26. April bis 18. Mai). 

ZÜRICH. 
April). 
Graphische Sammlung der ETH: Brueghel (bis Ende April). 
Galerie Semiha Huber: Richard Lin, Bilder (bis Ende April). 


Kunsthaus: Eduardo Chillida, Plastik (bis Mitte 


AUKTIONEN 


MÜNCHEN. Neumeister, vorm. Weinmüller: Moderne Kunst 
(23./24. April). 


Karl u. Faber: Bücher und Autographen (28. bis 30. April). 


BUCHBESPRECHUNGEN 


Fedja Anzelewski: DÜRER AND HIS TIME. Washington 1967. 
Smithsonian Press. 252 Seiten mit ı5o Abbildungen. Leinen. 
Preis 35,80 DM ($ 8,95). 


Diese Publikation entstand anläßlich einer Ausstellung von 
Zeichnungen der Dürerzeit aus dem Besitz des Berliner Kupfer- 
stichkabinetts, die in Brüssel und Amsterdam und danach durch 
den Smithsonian Institution Traveling Exhibition Service in 
verschiedenen Kunstinstituten in den USA gezeigt wurde. In 
diesem Buch werden alle 150 Blätter, die die Ausstellung um- 
faßte, abgebildet und ausführlich (mit technischen und Litera- 
turangaben und ikonographischen Erklärungen) beschrieben. 
40 Zeichnungen stammen von Dürer selbst, die anderen von den 
unmittelbaren Vorgängern Dürers (Schongauer, Hausbuchmei- 
ster, Wolgemut u.a.) und von seinen Zeitgenossen und Nach- 
folgern. Manch ein Name, der nur der Fachwelt vertraut ist, 
taucht hier auf, so zum Beispiel Wolfgang Katzheimer (1478 
bis 1508) oder der Meister des Altares von Stötteritz (um 1480). 
Auch die bekannten Meister sind mit selten oder nie publizier- 
ten Arbeiten vertreten. Immer wieder ist es erstaunlich, wie 
frisch und lebensnah die Zeichnungen der alten Meister wirken. 
Oft sagen sie uns mehr über Art und Temperament des betref- 
fenden Künstlers als dessen Gemälde. So bietet dies Buch über- 
raschende Aspekte, es zeigt vor allem Dürers Werk als Verbin- 
dungsglied zwischen Gotik und Renaissance und als Wegweiser 


für die auf ihn folgende Künstlergeneration, A.W. 





Ein köstlicher \MBISS 
leicht bekömmlich 


oa 


DIE ALPENSCHOKDLADE 


P-chok 


Vollmilchschokolade mit knusprigen C ER FLAKES | 














Tore - Gitter - Geländer 
in zeitgemäßer Form 


ERNST SCHINDLER 


7 STUTTGART-ZUFFENHAUSEN 
Böckingerstraße 28 











MAL- UND ZEICHNENSCHULE »DIE FORM« 


Bildende Kunst, Zeichnen und Malen in jeder Anwendung. Freie Malerei. Graphik. Vorbereitung für die Akade- 
mie. Ausbildung von Fochlehrern für Zeichnen an der Volksschule. Vorbereitung für Graphische Kunstanstalten. Kurse 
für Berufstätige (Ferienkurs Juli mit Sept.). Landschaftskurse Studien im Tierpark. Semesterbeg.: 1.10., 1.4., 15.7. 
Eintritt jederzeit. Gegr. 1925. Leitung Hein König, 8 München 23b, Leopoldstr. 61. Postfach 204, Telefon 349344 


HOELSCHER 


liefert komplett 


SCHWIMMBECKEN 


aus Polyester in Montagebauweise 
FILTER 


Kieselgur-Anschwemm-System seit vielen 
Jahren unübertroffen an der Spitze 


HEIZUNG 


wirtschaftlich durch 
an Ol-Zentralheizung 
für Oberflächenreinigung, Bodenabsaugung, 
“ Beleuchtung, Sicherheit und Komfort 

Dies umfassende Programm gibt durch fach- 
männische Beratung, Planung und Einbau 
wahre Freude am perfekten Schwimmbad 2 


.__2102 Hamburg-Wilhelmsburg __.. % 
— 6101 Nieder-Ramstadt 8061 Herpertsnausen/München 











Gegenstrom-Apparate 
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Herbert Read: HENRY MOORE. Knaurs Künstlermonogra- 
phien. München/Zürich 1967. Droemersche Verlagsanstalt 
Th. Knaur Nachf. 284 Seiten mit 245 Abbildungen, davon 16 
farbige. Leinen. Preis 22,50 DM. 


Dies ist die Biographie und Würdigung eines Künstlers, die nur 
ein ihm nahestehender Freund schreiben konnte. Tatsächlich ist 
der Autor, ein Kunsthistoriker von Weltrang, seit langem mit 
Henry Moore eng befreundet und somit wie kein anderer be- 
rufen, dessen künstlerische Entwicklung und Bedeutung darzu- 
tun. In der vorliegenden Publikation zeichnet er zunächst den 
Werdegang Moores auf und geht anschließend auf die einzel- 
nen Werke ein. Er teilt Moores Schaffen in sechs Perioden ein 
und beschreibt, wie der Künstler, zu Beginn seines Schaffens 
von afrikanischer und mexikanischer Skulptur sowie von zeit- 
genössischer Kunst beeinflußt, allmählich zu einer völlig eige- 
nen Interpretation figürlicher Gestaltung gelangt. Beherrschung 
der verschiedensten Materialien, intensives Studium der Natur 
und die Darstellung der Lebenskraft, der Vitalität an sich, inner- 
halb einer von der Wirklichkeit losgelösten Form, dies alles sind 
die charakteristischen Merkmale, die der Autor an den Schöp- 
fungen des Künstlers feststellt. Das Besondere an Reads Dar- 
stellung ist, daß er alles, was er behauptet, an Hand der zahl- 
reichen Abbildungen (übrigens fast alle von Henry Moore 
persönlich aufgenommen) einleuchtend nachweist. Hierdurch 
werden seine Ausführungen für jedermann verständlich, So ent- 
stand ein reich bebildertes Buch, in dem die schwierige Aufgabe, 
auch dem Laien den Zugang zur Kunst Henry Moores zu er- 
möglichen, glänzend gelöst ist. A.W. 


GERHARD MARCKS, SERAPHITA. Mit einem Vorwort von 
Erwin Redslob. New York 1968. Ernest Rathenau. (Alleinaus- 
lieferung: Dr. Ernst Hauswedell & Co., Hamburg.) 16 Seiten 
Text und 69 Lichtdrucktafeln nach 67 Handzeichnungen und 


2 Lithographien. 600 numerierte Exemplare. Leinen. Preis 
60,— DM. 


Gerhard Marcks, eine der großen respektablen Gestalten deut- 
scher Kunst unseres Jahrhunderts, wird mit einer Reihe von 
Zeichnungen vorgestellt, die unter dem Titel »Seraphita« zu- 
sammengefaßt sind. Etwas Außerwirkliches, Überirdisches geht 
von dem Titel aus, aber auch etwas Feines, Liebliches. In der 
Tat hat es der Bildhauer — dem ebenso ein guter Ruf als 
Graphiker vorausgeht — verstanden, diese geheimnisvolle Dop- 
pelrolle in den hier vorliegenden Blättern einzufangen. Mit 
sparsamsten Mitteln und behutsamer Strichführung gibt er die 
figürlichen Darstellungen wieder und gelangt bei den Kopf- 
studien zu einer Verdichtung seiner zeichnerischen Mittel, die 
endlich im Erfassen des nach innen gerichteten Blicks kühne, 
unbekümmerte Steigerung in der Strichführung erfahren. 
Edwin Redslob hat dem in 600 numerierten Exemplaren er- 
schienenen Bande eine von feinem Einfühlungsvermögen ge- 
kennzeichnete Einführung vorangestellt. F.F. 


Ransom Taylor: TINI RUPPRECHT. Eine Zeit steht Modell. 
München 1968. F. Bruckmann Verlag. 129 Seiten mit 75 einfar- 
bigen Abbildungen und 4 Farbtafeln. Preis Pappband 48,— DM. 


Einer weltberühmten, heute völlig vergessenen und selbst in 
ihrer Glanzzeit nur in exklusiven Kreisen bekannten Künstlerin 
wird in diesem feierlich ausgestatten Band ein spätes Denkmal 
gesetzt. Sie war in den zwei Jahrzehnten vor der Jahrhundert- 
wende und in den zwei Jahrzehnten danach Münchens »weib- 
licher Lenbach«, und Lenbach selbst bezeichnete sie, voller 
Hochachtung vor ihrer Porträtkunst, als »unsere Vigee le Brun«. 
Sie erhielt Aufträge von europäischen Höfen und Fürsten- 
häusern, höchste Gesellschaftskreise rissen sich um ein Werk aus 
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ihren Händen; sie hat fast fünfhundert Porträts geschaffen und 
etwa fünfmal so viele Bestellungen aus Zeitmangel abgelehnt, 
sich aber doch ein Vermögen von anderthalb Millionen Gold- 
mark »ermalt«. Das Hitlerreich zerschlug ihren Ruhm und ihre 
Produktivität, entzog ihr in München durch Beschlagnahme von 
Atelier und Wohnung den Boden und drängte sie in eine von 
Not und Verzweiflung beherrschte Emigration. 

Ransom Taylor, Neffe der Malerin, hat aus ihren Tagebüchern 
und Aufzeichnungen ihre Biographie rekonstruiert. Er gibt eine 
bewegte und bewegende Schilderung ihres Lebenslaufes und 
schließt damit unzweifelhaft eine bisher bestehende Lücke in 
der Münchner Kunstgeschichte der letzten hundert Jahre. Eine 
Liste führt 467 Bildwerke auf; ein Sechstel davon, in diesem 
Buche reproduziert, gibt einen Begriff von der lebendig-elegan- 
ten Malweise Tini Rupprechts, deren künstlerische Verwandt- 
schaft mit Lenbach ebenso verblüffend ist wie die eigenständige 
Art, mit der sie die Technik der Pastellmalerei zu kultivieren 


W.v.W 


verstand. 


HERIBERT LOSERT. Einleitung von Paul Rausch. München 
1962. Berghaus Verlag. 82 Seiten, 58 Abbildungen. Preis 8,490 DM. 


Ein um seine künstlerischen Absichten kämpferisch bemühter 
Maler findet in dieser Monographie sowohl objektive wie sub- 
jektive Würdigung. Durch Paul Rausch in einer kunstgeschicht- 
lich-kritischen Einstufung, der Künstler selbst in einer auf seine 
kunsterzieherische Tätigkeit bezogenen Selbstbetrachtung. 
Losert, dessen Ausführungen der gewichtigere Teil des Buches 
eingeräumt ist, wurde 1955 mit einem Lehrauftrag an ver- 
schiedenen Waldorfschulen bedacht. 1960 erhielt er, ein ge- 
bürtiger Österreicher, den Sudetendeutschen Preis für Malerei. 
Von den technischen Errungenschaften des Kubismus ausgehend, 
entwickelte er seine aus geometrischen Strukturen komponierte 
»Farbklangmusik«. Die Farbenlehre, die seiner Malerei zu- 
grunde liegt, bildet zugleich den Grundstock seiner pädagogi- 
schen Tätigkeit. E gibt seinen Auffassungen von »Kunst und 
Erziehung« in dem Buch breiten Raum. Der Bildanhang ver- 
mittelt Eindrücke seines Schaffens zwischen 1953 und 1962, ein 
Vorwärtstasten von gegenständlicher Fixierung zur Transparenz 


W.v.W. 


abstrakter Bildvorgänge. 


Ludwig Münz, Gustav Künstler: DER ARCHITEKT ADOLF 
LOOS. Darstellung seines Schaffens nach Werkgruppen; mit 
chronologischem Werkverzeichnis. Wien. Verlag Anton Schroll 
d& Co. 200 Seiten mit 264 Abbildungen. Leinen. Preis 32,— DM. 


Der Architekt Adolf Loos (1870— 1933) gehörte in seinen An- 
fängen zu jenen Wiener Baukünstlern, die mit der Nach- 
ahmung überalterter Vorbilder brachen. Später führte er als 
ein Einsamer einen lebenslangen Kampf gegen die ornament- 
überladene Jugendstilarchitektur seiner Zeit und wurde mit 
seinen Bauten bahnbrechend für die Entwicklung der moder- 
nen Architektur. In dem vorliegenden Buch, dessen Finanzie- 
rung kein anderer als Oskar Kokoschka ermöglichte, wurde mit 
Hilfe des von Ludwig Maria Münz sorgfältig gesammelten 
Materials eine Übersicht über das reiche Werk des Künstlers, 
Originalpläne, Planpausen, Zeichnungen, Skizzen und Fotos 
und sogar einige Baumodelle, zusammengestellt. Außer seinen 
Bauten hat Loos eine Reihe von Schriften herausgegeben, in 
denen er seine künstlerischen Ziele niedergelegt hat: für das 
Wohlbefinden der Menschen zu bauen, eine neue Form der 
Baukunst zu schaffen, die auf den modernen Gegebenheiten 
des Lebens beruhen müsse. In Text und Bild spiegelt das hier 
genannte Buch die schöpferisch begabte Persönlichkeit dieses 
genjalischen Architekten wider und vermittelt einen guten 
Überblick über sein avantgardistisches Schaffen. A.-C.K. 
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Columbus 
Duplex-Leuchtglobus 


Durchmesser der Kugel 26 cm. Unbeleuchtet: 
politische Aufteilung der Erde — beleuchtet: 
physikalisches Kartenbild. Mit standsicherem 
Holzfuß, elektrischer Ausstattung (Kabel, Stek- 
ker und Schalter) und verstellbarer Weltzeituhr. 


Der Große Shell-Atlas 


Deutschland und Europa. Jeweils die neueste 
Ausgabe. Texte z. T. in deutscher, englischer 
und französischer Sprache. Mit vielen farbigen 
Karten und Stadtumgebungsplänen, Hotelver- 
zeichnis und Ortsregister. Halbleinen. 


Thornton Wilder 
Der achte Schöpfungstag 


Roman. Aus dem Amerikanischen von Herberth 
E. Herlitschka. 464 Seiten. Leinen. Vorabdruck 
in der Frankfurter Allgemeinen Zeitung. 


William Styron 
Die Bekenntnisse des 
Nat Turner 


Roman. Aus dem Amerikanischen von Norbert 
Wwölfl. 424 Seiten. Leinen. Vorabdruck in der 
Frankfurter Allgemeinen Zeitung. 


Boris Pasternak 


Doktor Schiwago 


Roman. Aus dem Russischen übertragen von 
Reinhold von Walter. 647 Seiten. Leinen. 


Kurt Tucholsky 
Ausgewählte Werke 


Zwei Bände. 506 und 523 Seiten, Leinen. Beide 
Bände für einen neuen Abonnenten. 

Das große Wilhelm-Busch- 
Hausbuch 


624 Seiten im Großformat, davon 160 Seiten 
farbig. Leinen. 

Carl Zuckmayer 

Als wär’s ein Stück von mir 
Horen der Freundschaft. Erinnerungen. 584 
Seiten. Leinen. 


F. W. Putzger 
Historischer Weltatlas 


Jubiläumsausgabe. 160 Seiten mit 190 Ge- 
schichtskarten im Achtfarbendruck, mit graphi- 
schen Inhaltsübersichten und Kartenverweisen, 
Register mit ca. 6000 Stichwörtern. Leinen. 


VARTA-Führer 
durch Deutschland 


Jeweils die neueste Ausgabe. Der zuverlässige 
Führer für Hotels und Restaurants. Mit vielen 
Stadtplänen und Karten. Strapazierfähiger 
Kunststoffeinband. Handschuhkastenformat. 


Mary McCarthy 
Die Clique 


Roman. 440 Seiten, Leinen. 





Der große Duden 


Band 1: Rechtschreibung der deutschen Sprache 
und der Fremdwörter. 16., neu bearbeitete Auf- 
lage (wieder über 10000 neue Wörter und Wen- 
dungen aufgenommen). Über 800 Seiten, Leinen. 


Golo Mann 


Deutsche Geschichte des 
19. und 20. Jahrhunderts 


Jetzt in einer revidierten und ergänzten Son- 
derausgabe, 1064 Seiten. Leinen. 


Der Volks-Brockhaus 


4000 Abbildungen und Karten im Text und auf 
86 einfarbigen und mehrfarbigen Tafeln- und 
Kartenseiten sowie 127 Übersichten, Zeittafeln, 
Statistiken. 896 Seiten. Leinen. 


Reclams 
Opern- und Operettenführer 


Herausgegeben von Dr. Wilhelm Zentner und 
Di: Anton Würz. 1088 Seiten mit 40 Bildtafeln. 
einen. 


Altred Edmund Brehm 
Der neue Brehm 


Brehms Tierleben. Volksausgabe in einem 
Band. Mit 923 Stichwörtern für Tiernamen. 
Herausgegeben von Wilhelm Bardorff. 667 Sei- 
ten mit 312 Abbildungen. Leinen. 


Mary Hahn 
Praktisches Kochbuch 


für die bürgerliche Küche. Mit 1683 Originalre- 
zepten, 120 teils farbigen Abbildungen. Bear- 
beitet und erweitert von Erika und Walter 
Bickel. 526 Seiten, Leinen. 


Gerhard Venzmer 
Das neue große 
Gesundheitsbuch 


Mit Beiträgen namhafter Fachautoren. 735 Sei- 
ten mit vielen z. T. farbigen Abbildungen im 
Text und auf Tafeln. Kunststoffeinband. 


Bertelsmann Hausatlas 


Format 24,5 x 32,5 cm, 319 Seiten, davon 88 
Seiten Text mit Astronomie, Natur der Erde, 
Entdeckungsgeschichte, Geograph. Wörterbuch 
und Statistik, Namen und Sprachen, 62 Land- 
kartenseiten, 64 S. länderkundlicher Text. 96 S. 
Register mit 60000 Namen, 800 Abbildungen. 
Kunststoffeinband. 


C. W. Ceram 
Götter, Gräber und Gelehrte 


Roman der Archäologie. Vom Autor auf den 
neuesten Stand der Forschung gebrachte und 
textlich ergänzte Sonderausgabe. 448 Seiten 
und 32 Tafeln. Leinen. 


Stauffacher-Lexikon 


Das Wissen der Menschheit in einem Band. 
3948 Spalten mit 50000 Stichwörtern und 4200 
Illustrationen, 19 Farbtafeln. Leinen. 





Wenn Sie aus Ihrem Freundes- und Bekanntenkreis einen neuen Abonnenten 
für uns gewonnen haben, teilen Sie uns dies bitte auf dem Abschnitt mit. Sie 
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ZEITUNG FÜR DEUTSCHLAND 
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Ich habe einen neuen Abonnenten für Sie gewonnen 


Senden Sie bitte die Frankfurter Allgemeine Zeitung mit der Wochenendbeilage „Bilder 
und Zeiten“ vom nächsterreichbaren Termin an zum Preis von DM 7,60 durch Träger 
oder durch die Post ins Haus (im Ausland DM 15,—). 
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Dieser neue Leser war bisher noch nicht Abonnent und bestellt die Zeitung für die Dauer 
von mindestens 6 Monaten. Sobald für diesen Zeitraum die Bezugsgebühren bezahlt sind, 


erhalte ich die gewünschte Prämie. 
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Sitzgruppe aus Manilarohr. Bezugsstoff: roter Filz. Tisch mit Palisanderplatte. 


Wertvolle Antiquitäten und moderne Möbel, kostbare Orientteppiche neben geschmackvollen modernen Teppichen, 
ein ungewöhnlich großes Angebot an Möbel- und Dekorationsstoffen jeder Art, Gartenmöbel und Leuchten sowie die 
wertvollsten und schönsten Gläser, Kristalle, Porzellane, Silber und Kunstgewerbe haben wir in aller Welt für Sie 
ausgesucht. Ebenso zeigen wir Ihnen viele Beispiele für geschmackvolles und kultiviertes Einrichten und Wohnen. 

Wir laden Sie herzlich zu einem Besuch ein. Verkaufshaus München: Brienner Straße/Ecke Amiraplatz, Tel. 227045. 
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